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Vorwort. 


Der  alte  Katalog  von  L.  Stephani,  der  für 
seine  Zeit  gewiss  eine  beachtenswerte  Leistung 
bedeutet,  ist  für  unsere  Zeit  gänzlich  unbrauch- 
bar geworden.  Die  colossale  Entwicklung  der 
Vasenkunde  im  Lauf  der  letzten  Jahrzehnte  hat 
uns  auf  Gesichtspunkte  geführt,  die  jener  Zeit 
völlig  fremd  waren.  Es  musste  infolgedessen 
zur  Ausarbeitung  eines  neuen  wissenschaftlichen 
Katalogs  geschritten  werden.  Eine  Umordnung 
der  Sammlung  erwies  sich  gleichfalls  als  not- 
wendig, da  die  wissenschaftlichen  Prinzipien 
des  Katalogs  auch  hier  zum  Ausdruck  kommen 
müssen.  Diese  Prinzipien  mit  der  architekto- 
nischen Anlage  der  Säle  in  Einklang  zu  brin- 
gen, gehörte  gewiss  zu  den  schwierigsten  Tei- 
len unserer  Aufgabe.  Wenn  wir  diese  Schwierig- 
keit bis  zu  einem  gewissen  Grade  gelöst  haben, 
so  verdanken  wir  es  der  liebenswürdigen  Hilfe 
der  Herren  Pridik,  Baron  Meyendorff  und  Gole- 
nischtscheff,  denen  wir  auch  an  dieser  Stelle 
unseren  tiefgefühltesten  Dank  aussprechen 
möchten. 
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Dieser  Führer  soll  in  grossen  Zügen  über 
unsere  Sammlung  orientieren.  Er  ist  natürlich 
in  erster  Linie  für  den  Laien  berechnet,  den 
Gelehrten  müssen  wir  auf  unseren  ausführlichen 
Katalog  vertrösten,  der  in  Vorbereitung  ist. 

St.  Petersburg,  April  1906. 

Oskar  Waldhauer. 


Einleitung. 


Die  kunsthistorische  Bedeutung  der  griechi- 
schen Vasen  wird  erst  seit  nicht  langer  Zeit  in 
Betracht  gezogen.  Bisher  fanden  sie  nur  der 
Zeichnungen  wegen,  insofern  als  sie  Illustrationen 
zur  Mythologie  oder  Altertumskunde  bieten 
konnten,  Berücksichtigung.  Je  tiefer  aber  die 
Wissenschaft  in  die  Entwicklung  der  Vasen- 
malerei eindringt,  desto  klarer  wird  die  eminente 
Bedeutung,  die  die  Producte  der  griechischen 
Keramik  für  die  Geschichte  des  antiken  Kunst- 
schaffens haben.  Bei  der  Betrachtung  dieser 
Werke  müssen  wir  zwei  Gesichtspunkte  be- 
rücksichtigen: den  kunstgewerblichen  und  den 
rein  künstlerischen. 

„Die  Schönheit  eines  Gegenstandes  liegt  in 
seiner  Zweckmässigkeit".  Diese  Maxime  des 
modernen  Kunstgewerbes  lässt  sich  auch  in  der 
Antike  als  leitendes  Prinzip  erkennen.  Barocke, 
überflüssige  Ornamente  und  ähnliches  Beiwerk 
vermeidet  der  griechische  Handwerker;  eine 
jede  Form,  jedes  Ornament  ist  aus  der  Be- 
stimmung des  Gefässes  abgeleitet  und  eines 
bildet  im  Verein  mit  dem  anderen  ein  abge- 
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schlossenes  Ganzes.  Die  wenigsten  erhaltenen 
Vasen  haben  allerdings  dem  täglichen  Bedarf 
gedient;  die  meisten  waren  als  Weihgeschenke 
in  Heiligtümern  aufgestellt  oder  schmückten  die 
Gräber;  häufig  wurden  sie  auch  den  Toten  mit- 
gegeben. 

Bis  ins  VI.  Jahrhundert  hinein  können  wir 
verschiedene  Centra  der  Vasenfabrikation  tätig 
finden;  doch  schon  gegen  Anfang  des  VI.  Jahr- 
hunderts beginnen  die  attischen  Fabriken  eine 
rege  Thätigkeit  zu  entfalten  und  verdrängen  die 
auswärtigen  Concurrenten  vom  Weltmarkt,  bis 
sie  etwa  um  die  Mitte  des  Jahrhunderts  die 
alleinigen  Herrscher  sind.  Ein  grosser  Teil  der 
attischen  Vasen  wurde  exportiert;  besonders 
rege  wurde  der  Handel  mit  dem  Westen  be- 
trieben, die  Gräber  Italiens,  besonders  Etruriens, 
haben  uns  das  grösste  Material  geschenkt;  auch 
ein  grosser  Teil  der  Vasen  der  Ermitage  stammt 
aus  Italien. 

Da  uns  von  der  griechischen  Monumental- 
malerei der  älteren  Epochen  nichts  erhalten  ist, 
bleiben  die  Zeichnungen  auf  den  Vasen  fast  die 
einzigen  Denkmäler,  die  uns  von  der  Ent- 
wicklung der  griechischen  Malerei  eine  Vor- 
stellung geben  können.  Deshalb  sind  sie  für 
das  Studium  der  Geschichte  der  griechischen 
Kunst  von  grösster  Bedeutung,  um  so  mehr, 
als  sie  vielfach  ein  detaillierteres  Bild  von  ein- 
zelnen Epochen  geben,  als  die  uns  erhaltenen 
gleichzeitigen  plastischen  Werke. 
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Die  Wissenschaft  hat  den  Schleier  der 
Romantik,  der  so  lange  über  der  Antike  lag, 
gelüftet;  sie  hat  den  Griechen  den  Nimbus  ent- 
rissen, der  sie  so  lange  umgab,  und  doch — vor 
ihren  Werken  können  wir  nur  mit  Bewunderung 
stehen.  Sie  haben  eine  Atmosphäre  zu  schaffen 
gewusst,  in  der  auch  das  Product  eines  ein- 
fachen Handwerks  zum  Kunstwerk  wurde. 
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I.  Saal  (XVIII). 


Die  griechischen  und  italischen  Vasen  der  Zeit 
vor  den  Perserkriegen. 

Das  Bedürfnis  nach  Kunst  zeigt  sich  schon 
in  den  ältesten  uns  bekannten  Kulturen.  In 
jenen  ältesten  Epochen  der  Geschichte  der 
Menschheit,  die  der  historischen  Forschung 
fast  ganz  unzugänglich  sind,  können  wir  das 
Verhältnis  des  Menschen  zu  der  ihn  umgeben- 
den Natur  in  seiner  Entwicklung  verfolgen;  die 
Darstellung  des  Menschen  selbst  finden  wir  in 
jenen  ältesten  Epochen  höchst  selten;  die  Kunst 
wagt  sich  an  grosse  Aufgaben  nicht  heran  und 
zeigt  sich  zuerst  als  Schmuck  auf  den  ver- 
schiedenen Gegenständen  des  täglichen  Be- 
darfs. 

Die  Keramik  ist  ein  wichtiger  Schauplatz 
primitiver  Kunstbetätigung;  schon  die  Gefässe 
der  Zeit,  der  die  Töpferscheibe  noch 
unbekannt  war,  zeigen  Ornamente,  die  trotz 
ihrer  Unbeholfenheit  interessant  sind.  Die  Er- 
mitage besitzt  ein  Stück  aus  jener  Epoche.  ') 
Es  ist  eine  mit  Ritzlinien  geschmückte  Kanne 


*)  Vitr.  1.  2-te  Reihe  die  4-te  Vase  von  links. 
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mit  langem  Hals  und  rundem  Bauch,  doch 
ohne  Fuss.  Diese  Linien  sind  mit  einem 
stumpfen  Griffel  sehr  grob  gezogen,  doch  zeigt 
sich  in  ihnen  schon  gewisse  künstlerische 
Überlegung.  Die  Wellen-  und  Zickzacklinien 
sind  nicht  willkürlich  über  das  Gefäss  gestreut: 
verticale  Striche  sind  vom  Henkel  abwärts  ge- 
führt und  dienen  als  Abschluss  für  die  hori- 
zontalen, die  wiederum  zum  Teil  von  dem 
kleinen  Buckel  auf  der  Schulter  des  Gefässes 
ihren  Ausgangspunkt  nehmen. 

Die  anderen  kleinen  Gefässe,  die  mit  dieser 
ältesten  Vase  vereinigt  sind,  führen  uns  in  eine 
Epoche,  die  durch  die  Ausgrabungen  der  letz- 
ten Jahrzehnte  entdeckt  worden  ist.  Sie  ge- 
hören der  sogenannten  mykenischen  Kul- 
turepoche an,  die  sich  im  Laufe  des  zweiten 
vorchristlichen  Jahrtausends  auf  dem  griechischen 
Festlande  und  den  Inseln  entwickelte;  das  Cen- 
trum dieser  grossen  Kulturströmung  scheint  Kreta 
gewesen  zu  sein.  Der  grösste  Teil  der  Vasen 
dieser  Zeit,  die  die  Ermitage  besitzt,  steht  je- 
doch ausserhalb  dieser  grossen  Strömung  und 
repräsentiert  die  locale  Kunst,  die  auf  der  In- 
sel Cypern  blühte,  als  die  „mykenische"  auch 
hier  die  Herrschaft  an  sich  zu  reissen  begann. 
Die  Töpferscheibe  ist  in  dieser  Zeit  schon  be- 
kannt und  giebt  den  Vasen  ein  regelmässigeres 
Aeusseres,  als  es  die  ältesten  mit  der  Hand  ge- 
fertigten Producte  der  Keramik  haben  konnten; 
die  Decoration  besteht  ausschliesslich  aus  ein- 
fachen Streifen  oder  concentrischen  Kreisen. 
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Leider  besitzt  unsere  Sammlung  nur  ein  ein- 
ziges Gefäss  „mykenischer"  Kunstart.  Es  ist 
eine  kleine  runde  Vase,  deren  verticale  Henkel 
an  einem  geschlossenen  Halse  enden,  während 
die  Mündung  weiter  nach  unten  verlegt  ist2). 
Dieses  Gefäss  gehört  der  ausgehenden  myke- 
nischen  Kunst  an  und 
ist  insofern  wenig  be- 
zeichnend. Die  Decora- 
tion besteht  fast  aus- 
schliesslich aus  umlau- 
fenden Streifen;  nur  auf 
der  Schulter  zwischen 
der  Mündung  und  den 
Henkeln  sind  Ornamente 
angebracht,  in  denen  wir 
einen  Nachklang  jener 
reichen  Kunst  der  Blüte- 
zeit sehen  dürfen,  die 
in  ihrer  Eigenart  und  Kraft  selbst  von  den 
klassischen  Epochen  der  Kunstgeschichte  nicht 
übertroffen  worden  ist. 

Abb.  1  zeigt  eine  Kanne  mykenischer  Art 
im  Museum  zu  Marseille.  Dieses  Gefäss  kenn- 
zeichnet zur  Genüge  jene  mächtige  Kunst,  die 
die  damalige  Bevölkerung  Griechenlands  und 
der  Inseln  sich  zu  schaffen  gewusst  hatte.  Der 
ein  wenig  barocken,  weit  ausladenden  Form  ent- 
spricht eine  Decoration,  die  sich  wunderbar  der 
Form    anpasst,    doch    aller  Systematik  Hohn 


*)  Ebenda  die  5-te  Vase. 
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spricht.  In  wunderlichsten  Verschlingungen 
schmücken  Polypen,  Seegewächse  die  Gefässe, 
ohne  in  ihren  Bewegungen  durch  eine  schema- 
tische Einteilung  beengt  zu  sein ;  die  Formen 
sind  naturalistisch  frei,  ohne  jedoch  durch  ihre 
Selbstständigkeit  die  enge  Zusammengehörigkeit 
von  Vase  und  Decoration  zu  beeinträchtigen. 
Die  sogenannte  „Bügelkanne"  unserer  Samm- 
lung zeigt,  wie  bemerkt,  nur  geringe  Spuren 
dieser  grossen  Kunst.  Das  Ornament  auf  der 
Schulter  ist  offenbar  die  lineare  Umbildung  eines 
naturalistischen  Blütenmotives,  denen  wir  auf 
Gefässen  der  Blütezeit  häufig  begegnen. 

Der  Naturalismus  dieser  mykenischen  Epoche 
war  nicht  das  Endresultat  einer  Entwicklung, 
sondern  das  Product  des  unmittelbaren  Natur- 
verständnisses eines  frischen,  jungen  Volkes ;  er 
war  jedoch  einer  Weiterentwicklung  nicht  fähig 
und  musste  daher  zur  allmählichen  Erstarrung 
der  Formen  führen.  Die  erste  Phase  dieses  Pro- 
zesses constatierten  wir  auf  der  kleinen  Vase 
der  Ermitage;  das  Resultat  ist  der  sogenannte 
„geometrische"  Stil,  dessen  Emporkommen 
wir  etwa  um  das  Jahr  1000  v.  Chr.  ansetzen 
können.  Die  gewaltige  Herrschaft  der  „myke- 
nischen" Kultur  ist  durch  eindringende  Völker- 
massen zerstört  worden;  diese  neuen  barbari- 
schen Elemente  mögen  den  Erstarrungsprozess 
in  der  mykenischen  Kunst  beschleunigt  haben. 
Jedenfalls  ist  das  Bild,  das  uns  die  Kunst 
dieser  neuen  Epoche  zeigt,  ein  äusserst 
trauriges. 
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Unsere  Sammlung  besitzt  eine  Kanne  dieses 
Stils3).  Nur  rein  geometrische  Figuren,  wie 
Dreiecke,  Romben,  Quadrate,  gerade  oder  ge- 
brochene Linien  werden  zur  Decoration  ver- 
wandt. Das  ganze  Gefäss  wird  durch  Streifen 
in  Friese  eingeteilt,  die  streng  schematische 
Motive  in  trostloser  Eintönigkeit  enthalten.  Diese 
Kunst  ist  freilich  so  consequent,  dass  sie  sogar 


Abb.  2. 


die  menschliche  Gestalt  in  ihrer  streng  geo- 
metrischen Form  wiedergiebt;  bezeichnend  sind 
darin  die  grossen  Vasen,  die  man  vor  dem 
Dipylon  bei  Athen  gefunden  hat. 

Abb.  2  zeigt  ein  Bild  von  einem  dieser  Ge- 
fässe,  die  als  Grabschmuck  dienten;  dargestellt 
ist  eine  Totenklage;  sogar  in  der  liegenden  Gestalt 
des  Toten  verleugnet  diese  Kunst  ihre  Principien 
nicht,    sondern  bildet  den  liegenden  Körper, 


3)  Regal  3  hinten  links. 
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ebenso  wie  die  stehenden  Figuren  als  Complex 
von  Dreiecken  und  geraden  oder  gebrochenen 
Linien. 

Etwa  200  Jahre  mag  dieser  Stil  geherrscht 
haben,  bis  der  Verkehr  mit  dem  Orient  sich 
steigerte,  und  dieser  das  empfängliche  Griechen- 
land mit  neuen  Ideen  befruchtete.  Bald  finden 
die  streng  stilisierten  Tierfiguren  des  Orients  in 
der  griechischen  Kunst  Eingang  und  verändern 
das  Bild  vollständig.  Diese  neue  griechische  Kunst 
unter  orientalischem  Einfluss  entwickelt  sich  natur- 
gemäss  zunächst  in  Kleinasien  und  auf  den  Inseln, 
um  dann  von  hier  aus  das  Festland  zu  beeinflussen. 
Nur  selten  wagt  sie  sich  an  die  Darstellung  des 
Menschen;  am  häufigsten  begegnen  wir  Tier- 
friesen und  Ornamentstreifen,  die  das  ganze 
Gefäss  umziehen.  Die  Ermitage  besitzt  eine 
Reihe  hervorragender  Werke  dieser  Richtung; 
es  sind  die  grossen  Gefässe,  die  die  Thüren 
flankieren  und  die  auf  Postamenten  rechts  und 
links  stehenden  ähnlichen  Vasen4);  sie  dien- 
ten wahrscheinlich  zum  Aufbewahren  grosser 
Wein-  und  Speisevorräte.  Leicht  sind  sie  an 
ihren  gross  umrissenen  Formen  und  dem  stren- 
gen Stil  der  Decoration,  die  ihre  orientalische 
Herkunft  nicht  verleugnet,  zu  erkennen.  Die 
Friese,  die  die  Vasen  umziehen,  zeigen  bald 
streng  stilisierte,  ruhig  schreitende  Löwen,  bald 
Flügelpferde,  die  sich  wappenartig  gegenüber- 
stehen; an  die  Stelle  dieser  Tierfriese  treten 


4)  Postamente:  1,  17,  30,  33,  34,  37,  49,  63. 


—  15  — 


bisweilen  einfache  Ornamentstreifen.  Auffallend 
ist  das  Bestreben  den  gegebenen  Raum  so  viel 
wie  möglich  auszunutzen ;  so  benutzt  der  Künst- 
ler auf  einigen  Gefässen  Fische,  um  die  freien 
Flächen  zu  füllen.  Doch  auch  diese  Füllsel 
zeigen  eine  grossartige  Auffassung  und  harmo- 
nieren hierin  vortrefflich  mit  den  an  assyrische 
Reliefs  erinnernden  Löwen. 

Einer  anderen  jonischen  Gattung  gehö- 
ren die  Fragmente  an,  die  in  der  Vitr.  I  liegen. 
Hier  ist  die  Zeichnung  auf  das  thonfarbene 
Gefäss,  das  ohne  den  schwarzen  Ueberzug 
bleibt,  aufgetragen.  Die  Zeichnung  ist  fein, 
doch  trägt  sie  einen  leichteren  Charakter  und 
steht,  was  Pracht  und  Monumentalität  der  Auf- 
fassung anbetrifft,  hinter  den  grossen  Gefässen 
weit  zurück.  Ein  vollständig  erhaltenes  Exem- 
plar dieser  Gattung  befindet  sich  im  Nikopol- 
saal  und  wird  weiter  unten  zu  besprechen  sein. 

Gegen  Ende  des  VII.  Jahrh.  v.  Chr.  ent- 
wickelt sich  diese  Kunst  auch  auf  dem  Festlande. 
Die  reiche  Handelsstadt  Korinth  tritt  jetzt  mit 
ihren  Fabrikaten  in  den  Vordergrund.  Doch 
stehen  diese  Werke  durchaus  nicht  auf  der 
Höhe  ihrer  Vorbilder.  Die  korinthischen 
Meister  wollten  durch  die  Masse  und  wohl  auch 
durch  die  Billigkeit  ihrer  Producte  den  Sieg 
über  ihre  Concurrenten  erringen,  nicht  durch 
die  Schönheit  und  Präcision  der  Ausführung. 
Der  Export  nach  dem  Westen  wurde  eifrig  be- 
trieben und  verdanken  wir  den  etruskischen 
Gräbern  den  grössten  Teil  der  erhaltenen  Vasen 


—  16  — 


dieses  Stils.  In  Massen  sind  sie  hier  gefunden 
worden  und  haben  sich  in  den  europäischen 
Museen  verteilt;  auch  Unteritalien  hat  manche 
grosse  Funde  geliefert.  Doch  unter  dieser  Menge 
korinthischer  Vasen  ist  nur  ein  verschwindend 
kleiner  Teil  wirklich  künstlerisch  bedeutend. 
Das  Gros  ist  Fabrikware,  nachlässig  in  der 
Zeichnung,  trocken  in  der  Form  und  zeugt  von 
ausserordentlich  geringem  künstlerischen  Emp- 
finden. Auch  die  Ermitage  besitzt  fast  zu  viel 
von  diesen  geringwertigen  Producten5).  Es 
sind  meist  längliche,  schlauchförmige  (Alabastra) 
oder  kugelförmige  Oelgefässe  (Aryballoi).  Die 
Decoration  besteht  vielfach  nur  aus  sehr  plump 
ausgeführten  Tierfriesen  und  ebenso  schlechten 
Ornamenten,  die  sich  in  vielen  Fällen  über- 
haupt nicht  bestimmen  lassen;  ein  dicker  schwar- 
zer Klecks  mit  einigen  geritzten  Linien  ist  bis- 
weilen das  einzige  Ornament,  das  der  Korinther 
zur  Füllung  des  freien  Raums  in  den  Tierfriesen 
benutzt.  Bezeichnend  sind  die  drei  grossen 
Kannen  auf  Reg.  3.  Sie  sind  einander  in  der 
Form  fast  gleich:  der  Umriss  ist  flau,  scharfe 
und  präcise  Trennungen  werden  vermieden,  der 
Zusammenschluss  der  einzelnen  Teile  der  Vase 
ist  sehr  schwach;  ausserordentlich  unschön  ist 
die  weit  ausladende  runde  Mündung.  Dieselbe 
charakterlose  Linienführung  ist  auch  für  die 
Zeichnung  charakteristisch.  Mehrere  Tierfriese 
umgeben  den  Bauch  der  Vase;  Punktrosetten 


")  Regal  2  u.  3.  Vitr.  1  rechts  und  links  unten.  Post.  4,  5,  11 


sind  hineingestreut.  Bald  ist  ein  Steinbock 
mit  einem  Löwen,  bald  ein  Löwe  mit  einem 
Panther,  einem  Stier  oder  einem  Widder  zu 
einer  Gruppe  vereinigt,  ohne  dass  sich  im  ein- 
zelnen wirklich  künstlerisches  Temperament  in 
der  Linienführung  zeigt;  der  Handwerker  folgt 
gegebenen  Schemen,  die  er  plump  und  ober- 
flächlich wiedergiebt;  so  erscheint  der  Panther 
immer  mit  dem  Kopf  en  face,  der  Steinbock 
immer  mit  gesenktem  Kopf  u.  s.  w.  Nur  in 
wenigen  Fällen  zeigt  die  korinthische  Keramik 
Geschmack.  So  ist  der  grosse  Krater  (Gefäss 
zum  Mischen  des  Weins)  auf  Reg.  3  nicht  so 
überladen  und  sorgfältiger  in  der  Ausführung, 
als  die  übrigen  Vasen  desselben  Fabrikations- 
ortes. Hier  hat  der  Künstler  das  ganze  Ge- 
fäss schwarz  gefirnisst  und  nur  zwischen  den 
Henkeln  ein  Feld  auf  jeder  Seite  freigelassen; 
die  Tierfiguren,  die  hier  in  ihren  gewöhnlichen 
Typen  dargestellt  sind,  zeugen  von  feinerem 
Empfinden,  wenn  man  ihnen  auch  jede  künst- 
lerische Bedeutung  absprechen  muss.  Besser 
sind  zwei  grosse  Alabastra  auf  demselben  Re- 
gal6). Das  eine  Gefäss  ist  nicht  in  Friese  ein- 
geteilt, sondern  mit  einer  grossen  Gestalt,  einem 
geflügelten  Ungetüm,  dessen  Unterkörper  in 
einen  Schlangenleib  ausläuft,  geschmückt;  wie 
diese  Ausgeburten  altgriechischer  Phantasie  zu 
benennen  sind,  ist  nicht  sicher;  ähnlich  scheint 
man  sich  den  Riesen  Typhon  gedacht  zu  haben; 


,;)  Die  vorletzten  an  den  Seiten. 
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dieses  Wesen  oder  ein  anderes  Ungeheuer  mag 
hier  dargestellt  sein.  Der  Künstler  hat  das  Ge- 
schöpf geschickt  zur  Decoration  der  Vase  be- 
nutzt. Kopf  und  Oberkörper  bilden  eine  feste 
verticale  Basis,  von  der  aus  die  Flügel  in 
grossen  Zügen  das  Gefäss  umgeben,  und  der 
Schlangenleib  die  Bildfläche  nach  unten  zu  ab- 
grenzt. Die  runde,  eines  festen  Umrisses  ent- 
behrende Form  der  Vase  verträgt  keine  strenge 
Einteilung  der  Fläche;  der  Künstler  hat  also  das 
geeignetste  Motiv  für  diesen  Fall  benutzt  und 
zeigt  hier  sein  feines  Gefühl  für  den  Zusammen- 
hang von  Form  und  Decoration.  Der  Meister 
des  anderen  Gefässes  hat  freilich  die  Bildfläche 
in  zwei  Friese  eingeteilt,  doch  wird  die  Wirkung 
der  die  Bildfläche  durchschneidenden  Linie  durch 
die  grosszügigen,  stark  geschwungenen  Linien 
der  beiden  Friesdarstellungen  erheblich  abge- 
schwächt. Oben  ist  eine  Sirene,  unten  ein  ge- 
flügelter Panther  dargestellt;  auch  hier  ist  die  ge- 
schickte Verwendung  der  Flügel  hervorzuheben. 

Ein  viertes  gutes  Stück  ist  die  kleine  Kanne 
in  der  Vitr.  1 7).  Die  präcise  Form  —  der  Bauch 
hat  im  Durchschnitt  die  Form  eines  Dreiecks  — 
und  die  correcte  scharfe  Zeichnung  stellt  die 
Vase  den  besten  erhaltenen  Producten  griechi- 
scher Keramik  gleich.  Interessant  ist  ferner  in 
derselben  Vitrine  ein  Oelgefäss  in  Form  einer 
Sirene8);  es  gehört  wohl  schon  der  ersten  Hälfte 
des  VI.  Jahrh.  an. 

7)  In  der  Mitte  unten. 

8)  Ueber  der  vorigen. 
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Ein  griechisches  Kunstcentrum  wäre  noch  zu 
nennen:  die  Colonie  Kyrene  in  Nordafrica. 
Hier  hatte  sich  eine  eigentümliche  Technik  aus- 
gebildet, deren  Effect  erst  die  klassische  Kunst 
zu  verwenden  verstanden  hat.  Während  die 
Künstler  der  besprochenen  Fabriken  ihre  Figu- 
ren direct  auf  den  Thongrund  malen  oder  durch 
einen  schwarzen  Hintergrund  die  Zeichnung 
stärker  hervortreten  lassen,  sind  die  Figuren  der 
kyreneischen  Vasen  auf  einen  weissen  Ueber- 
zug  gesetzt.  Unsere  Sammlung  besitzt  eine 
Schale  dieser  Art9).  Dargestellt  ist  ein  Reiter 
mit  lang  herabfallendem  Haar;  hinter  ihm  eine 
geflügelte  Figur,  in  der  wir  vielleicht  eine  Sie- 
gesgöttin sehen  dürfen. 

Für  die  Folgezeit  sind  die  Fabrikate  der 
Stadt  Chalkis  auf  Euböa  von  grösster  Be- 
deutung. Hier  blühte  der  Erzguss  und  ist  es 
daher  natürlich,  dass  die  scharfe,  präcise  Form 
der  Metallgefässe  die  Keramik  beeinflusste.  Un- 
sere Sammlung  besitzt  mehrere  gute  Exemplare 
dieser  Gattung 10),  fünf  Amphoren  und  eine 
Kanne,  ferner  drei  Oelgefässe  mit  engem  Hals 
und  weit  ausladendem  Bauch.  Diese  Vasen  un- 
terscheiden sich  vorteilhaft  von  den  Producten 
gleichzeitiger  Fabriken.  Die  einzelnen  Teile 
setzen  scharf  von  einander  ab,  bei  den  Ampho- 
ren ist  sowohl  der  Fuss,  als  auch  der  Hals 
durch  plastische  Ringe  abgetrennt,  wodurch  der 
tectonische  Aufbau   sehr  gewinnt.  Besonders 

8)  Ueber  der  vorigen  in  der  Vitr.  1.  # 
lü)  Regal  7  u.  R.  3  neben  den  Kannen  und  hinten  rechts. 

2* 
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bemerkenswert  ist  die  äusserste  Amphora  rechts 
auf  Reg.  7.  Dargestellt  sind  zwei  Chimären, 
die  sich  wappenartig  gegenübersitzen.  Diese 
Fabelwesen  sind  aus  einem  Löwen,  einer  Ziege 
und  einer  Schlange  zusammengesetzt.  Die  aus 
dem  Rücken  der  Löwen  herauswachsenden  Zie- 
gen sind  geschickt  zur  Füllung  des  gegebenen 
Raumes  benutzt  und  geben  der  wappenhaft 
steifen  Gruppe  einen  besonderen  Rhythmus. 
Der  Einfluss  der  Toreutik  zeigt  sich  am  deut- 
lichsten an  der  Kanne11);  der  Henkel  ist  ge- 
rippt, und  die  Mündung  scheint  aus  zwei  Me- 
tallplättchen  gebildet  zu  sein. 

A 1 1  i  k  a  tritt  erst  gegen  Anfang  des  VI.  Jahr- 
hunderts in  den  Vordergrund.  Selten  rasch  aber 
entwickelt  sich  hier  das  Kunsthandwerk  und  ist 
bald  im  Stande  mit  den  alten  jonischen  und 
korinthischen  Fabriken  zu  concurrieren.  In  seinen 
älteren  Producten  verleugnet  es  allerdings  seine 
Schule  nicht;  korinthische  Motive  sowohl  in 
der  Zeichnung,  als  auch  in  der  Form  sind  vor- 
herrschend. Zwei  gute  Werke  dieser  älteren 
attischen  Kunst  sind  die  beiden  grossen  zwei- 
henkligen Gefässe  auf  Reg.  612),  (sog.  Tyr- 
rhenische  Vasen).  Es  sind  Amphoren,  die  zum 
Aufbewahren  von  Wein  und  anderen  Flüssig- 
keiten dienten.  Nach  korinthischem  Muster  ist 
auch  hier  das  ganze  Gefäss  in  Streifen  eingeteilt, 
von  denen  der  oberste  eine  bildliche  Darstellung 
trägt,   die  übrigen  nur  mit  Tieren  und  Orna- 


»)  R.  7  Mitte. 

12)  Die  vorletzten  an  den  Seiten. 
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menten  geschmückt  sind.  Die  Form  der  Vasen 
ist  etwas  lax;  die  einzelnen  Teile  setzen  wohl 
scharf  von  einander  ab,  die  Übergänge  sind 
jedoch  nicht  besonders  markiert,  dem  Künstler 
fehlt  noch  das  Vermögen  aus  diesen  einzelnen 
Teilen  ein  wirklich  tectonisches  Gebilde  zu 
schaffen.  Doch  scheinbar  nur  kurze  Zeit  sind 
Amphoren  dieser  Art  fabriciert  worden;  bald 
tritt  eine  neue  Form  der  Decoration,  verbunden 
mit  einer  Umgestaltung  des  Umrisses  der  ganzen 
Vase,  die  für  die  Folgezeit  von  grösster  Be- 
deutung sein  sollte,  in  den  Vordergrund.  Der 
Hals  setzt  nicht  vom  Bauch  der  Vase  ab,  sondern 
beide  Teile  gehen  ineinander  über,  so  dass  eine 
stark  geschwungene,  wohl  ein  wenig  plumpe, 
aber  kraftvolle  Linie  den  Umriss  der  Vase  bildet. 
Der  Fuss  wird  flacher  und  wirkt  gleichfalls  ge- 
drungen, die  Henkel  sind  kleiner  und  stärker 
gebogen.  Die  Folge  dieser  Veränderung  ist  ein 
ungleich  einheitlicheres  Bild  der  ganzen  Erschei- 
nung der  Vase.  Auf  die  grosse  Fläche,  die  sich 
jetzt  entwickelt,  setzt  der  Künstler  nur  ein  Bild 
in  trapezförmiger  Umrahmung.  Diesen  Stil  zeigen 
die  beiden  Amphoren,  die  rechts  und  links  die 
Reihe  der  Vasen  auf  dem  Reg.  6  abschliessen. 
Dargestellt  ist  links  ein  Reiter  mit  einem  Hunde, 
rechts  eine  Sirene.  Die  Wirkung  wird  noch  ge- 
steigert durch  den  warmen  roten  Ton,  den  die 
attischen  Künstler  durch  eine  unbekannte  Mi- 
schung der  Bildfläche  zu  geben  verstanden. 

Diese  primitive  Art  der  Decoration  wird 
bald  durch  grössere  Darstellungen  verdrängt; 
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die  Freude  des  Griechen  am  Erzählen,  besonders 
an  der  Darstellung  des  Menschen,  zeigt  sich 
bald,  und  mit  raschen  Schritten  geht  die  griechische 
Kunst  ihrer  Vollendung  entgegen.  In  der  fol- 
genden Epoche  des  sogenannten  „früh- 
schwarzfigurigen"  Stiles,  der  sich  in  der 
ersten  Hälfte  des  VI.  Jahrhunderts  entwickelt, 
werden  die  Typen  ausgebildet,  die  bis  zur  Epoche 
der  Perserkriege  die  Malerei  beherrschen  sollten. 

Kampfscenen  sind  immer  bevorzugt  worden. 
So  bilden  auch  Darstellungen  aus  dem  Mythos 
den  grössten  Teil  der  erhaltenen  Vasenzeich- 
nungen. Die  Taten  des  Herakles,  die  Kämpfe 
vor  Troja  sind  es,  die  wir  am  häufigsten  dar- 
gestellt finden.  Daneben  auch  ruhigere  Bilder 
aus  dem  Leben  der  Götter,  Hochzeitszüge  und 
ähnliches.  Seltener  finden  sich  Illustrationen  zur 
Theseussage;  eine  solche  schmückt  die  Kanne 
des  Reg.  9l;i).  Theseus  hat  den.  stierköpfigen 
Minotauros  am  Horn  gepackt  und  stösst  ihm 
das  Schwert  in  die  Brust;  ein  dicker  roter 
Streifen  deutet  das  strömende  Blut  an.  Hinter 
den  Kämpfern  steht  mit  erhobenen  Händen  Ari- 
adne,  daneben  mehrere  Jünglinge,  deren  Gesten 
Schreck  und  Erstaunen  ausdrücken.  Die  Dar- 
stellung ist  noch  äusserst  primitiv;  Verkürzungen 
sind  dem  Künstler  noch  nicht  geläufig,  er  nimmt 
zur  einfachsten  Art  der  Menschenbildung  Zu- 
flucht und  giebt  jedes  Glied  in  seiner  grössten 
Ansicht  wieder:  den  Kopf  im  Profil,  die  Brust 


13)  Die  äusserste  rechts. 
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en  face,  die  Beine  wieder  im  Profil.  So  er- 
scheinen die  Drehungen  und  Wendungen  der 
Körper  gänzlich  unnatürlich,  um  so  mehr  als 
die  Verrenkungen  des  Rumpfes,  die  dabei  ein- 
treten müssten,  im  Spiel  der  Muskulatur  durchaus 
nicht  wiedergegeben  sind. 

Doch  trotzdem  oder  vielmehr  gerade  des- 
halb haben  diese  Darstellungen  einen  besonderen 
Reiz;  es  ist  nicht  nur  die  naive  Freude  am  Er- 
zählen, das  primitiv-kindliche,  das  uns  reizt, 
sondern  vielmehr  jene  streng  stilisierte  Form, 
die  der  Künstler  benutzt.  Streng  symmetrisch 
ist  die  Composition  angeordnet,  fast  vollkommen 
gleichen  sich  die  Gesten  der  einzelnen  Figuren. 
Dieses  Wiederholen  eines  steifen,  stilisierten 
Typus  in  bestimmter  Reihenfolge  hat  einen 
grossen  rhythmischen  Wert,  den  wir  unbewusst 
empfinden,  und  den  ja  die  moderne  Kunst 
wieder  auszunutzen  verstanden  hat.  Eine  Amphora 
derselben  Reihe14)  zeigt  Herakles,  der  mit  dem 
nemeischen  Löwen  kämpft;  hinter  dem  Löwen 
stehen  die  Schutzgöttin  des  Herakles,  Athena,  und 
Hermes;  Herakles  ist  begleitet  von  seinem  Ge- 
nossen lolaos,  der  die  Keule  des  Helden  trägt. 
Diese  Darstellung  ähnelt  dem  eben  betrachteten 
Theseusbilde  sehr;  dasselbe  Schema  ist  hier 
nur  auf  Herakles  übertragen. 

Ein  Meisterwerk  dieser  Kunst  ist  die  kleine 
Amphora  des  Reg.  1015).  Sie  gehört  der  Mitte 
des  VI.  Jahrhunderts  an  und  bezeichnet  den  Höhe- 


14)  Mitte. 

**)  Die  zweite  von  rechts. 
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punkt  der  frühschwarzfigurigen  Malerei.  Die  Dar- 
stellung ist  sehr  einfach  gehalten  und  lässt  keine 
mythologische  Deutung  zu:  In  der  Mitte  ein 
aufbäumendes  Pferd,  zu  beiden  Seiten  je  zwei 
junge  Männer  mit  Lanzen  in  den  Händen;  der 
eine  von  ihnen  hält  einen  Hund  an  der  Kette. 
Die  Composition  ist  ganz  symmetrisch  wie  bei 
den  besprochenen  Bildern,  doch  ist  die  kleine 
Amphora  durch  ihre  vorzügliche  Ausführung 
bemerkenswert.  Jede  Einzelheit  bis  auf  die 
Mähne  des  Pferdes  und  das  hemdartige  Gewand 
des  Reiters  ist  mit  einer  Finesse  ausgearbeitet, 
die  man  nur  bei  den  besten  Meistern  dieser 
Epoche  findet;  in  allem  und  jedem  sieht  man 
hier  die  Hand  des  archaischen  Künstlers,  für 
den  Zierlichkeit  und  Rhythmus  das  Höchste  ist. 
Oben  ist  die  Darstellung  durch  ein  Ornament- 
band aus  Palmetten,  die  durch  ein  kettenartiges 
Band  verbunden  werden,  abgeschlossen.  Auch 
hier  müssen  wir  die  concentrierte  Formempfin- 
dung bewundern,  die  sich  aüch  in  den  Figuren 
ausspricht.  Vermieden  werden  zierliche  Über- 
gänge: knapp  und  präcise  setzen  die  einzelnen 
Teile  von  einander  ab;  keine  geschwungenen 
Linien  im  Umriss:  scharf  gebrochen  oder  gerad- 
linig sind  die  Figuren  umgrenzt. 

Eine  weitere  Darstellung  des  Kampfes  des 
Herakles  mit  dem  Löwen  sehen  wir  auf  der 
Kanne,  die  links  die  Reihe  abschliesst.  Doch  ist 
hier  das  Sujet  anders  behandelt,  als  auf  der 
Amphora.  Herakles  drückt  den  Löwen  heftig  zu 
Boden  und  reisst  ihm  das  Maul  auf,  während 


—  25  — 


der  Löwe  sich  mit  den  Tatzen  zu  wehren  sucht. 
Dieses  Schema  ist  das  herrschende  geblieben. 
Hinter  dem  Löwen  steht  wieder  Athena;  der 
Mantel  des  Herakles  ist  im  Hintergrunde  auf- 
gehängt gedacht.  Zwischen  dem  Löwen  und 
Athena  steht  die  Signatur  des  Künstlers:  TaXetöTjs 
ercofyaev:  Taleides  hat  es  gemacht. 

Herakles,  der  mit  dem  Seeungeheuer  Triton 
kämpft,  ist  auf  einer  grossen  Hydria  des  Reg.  12 
dargestellt  (rechts).  Das  Gefäss  diente  zum 
Schöpfen  und  Tragen  des  Wassers;  deshalb  ist 
es  mit  zwei  Henkeln  an  der  Schulter  zum  Auf- 
heben und  einem  verticalen,  der  die  Mündung 
mit  der  Schulter  verbindet,  zum  Schöpfen  ver- 
sehen. So  entwickeln  sich  zwei  Bildflächen :  eine 
auf  dem  Bauche  und  eine  auf  der  Schulter  der 
Vase.  Bedeutender  ist  gewöhnlich  die  erstere. 
Herakles  hat  die  Brust  des  Ungeheuers,  dessen 
Unterleib  in  einen  Fischschwanz  ausläuft,  um- 
fasst;  verzweifelt  scheint  sich  der  Triton  zu 
wehren,  doch  Herakles  drückt  ihn  nieder.  Reg.  13 
rechts  steht  eine  Amphora,  die  uns  schon  zur 
folgenden  Epoche,  der  spätschwarzfigurigen 
Malerei  hinüberleitet.  Die  Form  ist  die  später 
übliche:  der  Hals  setzt  vom  Bauche  ab,  der 
oben  eine  starke  Wölbung  hat,  die  jedoch  nach 
unten  zu  rasch  verläuft;  der  Hals  ist  nur  mit 
einem  Ornament  geschmückt,  die  Bildfläche  des 
Bauches  ist  nicht  eingerahmt;  das  Gefäss  bleibt 
thonfarben,  unter  den  Henkeln  setzt  ein  Ranken- 
ornament an,  das  sich  in  die  Bildflächen  hinein- 
zieht. 
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Die  Vase,  auf  die  wir  hingewiesen  haben, 
trägt  die  Darstellung  einer  Gorgone  auf  der 
Vorderseite.  Wir  müssen  uns  Perseus  mit  dem 
Haupt  der  Medusa  fliehend  denken;  ihn  ver- 
folgen die  grauenvollen  Schwestern  der  Medusa. 
Die  Scene  ist  besonders  auf  älteren  Vasen  nicht 
selten.  Die  Gorgonen  sind  als  schreckliche  Un- 
geheuer dargestellt,  mit  Flügeln  und  Schlangen- 
haaren; das  abscheuliche  Gesicht  wird  immer 
en  face  gezeichnet,  und  mit  herausgestreckter 
Zunge  grinst  es  den  Beschauer  an.  Die  Gegen- 
sätze berühren  sich;  neben  den  schönsten  Ideal- 
gestalten hat  die  griechische  Phantasie  auch  die 
grauenvollsten  Ausgeburten  einer  erregten  Phan- 
tasie darzustellen  gewusst. 

Bevor  wir  mit  dieser  Epoche  abschliessen, 
müssen  wir  noch  einen  Zweig  der  frühschwarz- 
figurigen  Keramik  betrachten  —  die  Schalen- 
bildung, in  diesem  Falle  die  sog.  Kleinmeister16). 

Die  Form  ist  einfach:  auf  einem  hohen 
Untersatz  mit  breitem,  aber  flachen  Fuss  liegt 
das  weit  ausladende  Becken  mit  zwei  Henkeln. 
Die  Lippe  setzt  scharf  ab,  doch  ist  sie  im  In- 
neren stärker  markiert,  als  an  der  Aussenseite,  wo 
sie  häufig  noch  durch  einen  schwarzen  Strich 
abgetrennt  wird. 

Am  bezeichnendsten  für  das  Empfinden  des 
Künstlers  sind  die  abstehenden  Henkel,  die  so 
eigentümlich  scharf  und  plötzlich  aus  dem  Um- 
riss  herausfahren;  ihnen  verdankt  die  Schale 


l8)  Reg.  15. 
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einen  grossen  Teil  ihrer  präcisen  Wirkung.  Auf 
der  Lippe  oder  zwischen  den  Henkeln  befindet 
sich  gewöhnlich  das  Bild.  Die  Figuren  sind  im 
kleinsten  Massstabe,  aber  ungemein  zierlich  und 
fein  gebildet.  Häufig  ist  es  nur  eine  kleine 
Gruppe,  wie  Herakles  mit  dem  Löwen  kämpfend, 
während  von  den  Henkeln  ebenso  klein  und 
zierlich  gebildete  Palmetten  ausgehen.  Auf  dem 
Becken  der  Schale  befindet  sich  meist  die 
Signatur  der  Künstler,  oder  aber  nur  eine  Reihe 
von  Buchstaben,  die  keinen  bestimmten  Sinn 
haben  und  nur  decorativ  wirken  sollen. 

Die  grosse  Schale  der  vorderen  Reihe  ist 
mit  einer  umfangreicheren  Composition  ge- 
schmückt: in  der  Mitte  steht  in  ruhiger  Haltung 
Dionysos  mit  dem  grossen  Trinkhorn  in  der 
Hand,  hinter  ihm  sind  Rebzweige  angedeutet. 
Von  beiden  Seiten  eilen  seine  halbtierischen 
Gesellen,  die  Silene,  die  mit  spitzen  Ohren  und 
Pferdeschwänzen  ausgestattet  sind,  und  Mänaden, 
die  weiblichen  Genossen  des  Dionysos,  herbei. 
Die  eckigen,  steifen  Bewegungen  dieser  Figuren, 
besonders  der  präcise  und  scharf  accentuierte 
Rhythmus  in  der  Correspondenz  der  Extremi- 
täten, stimmen  vortrefflich  mit  der  präcisen  Ge- 
sammterscheinung  der  Vase  überein. 

Anders  geformt  ist  die  in  der  hinteren  Reihe 
links  befindliche  Schale.  Der  hohe  Untersatz 
fehlt,  das  Becken  ruht  direct  auf  dem  Fuss, 
durch  einen  dicken  roten  Ring  von  diesem  ge- 
trennt. Hier  ist  unterhalb  der  Lippe  ein  Streifen 
thongrundig  gelassen,  der  als  Bildfläche  für  eine 
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Darstellung  ebenfalls  bacchischen  Charakters 
dient.  Hier  sitzt  Dionysos  auf  einem  Esel;  von 
beiden  Seiten  tanzen  je  ein  Silen  und  eine 
Mänade  heran;  den  Kopf  des  einen  Silens  hat 
der  Künstler  en  face  gebildet,  ein  Versuch,  der 
in  dieser  Epoche  häufig  gemacht  wird  und  bei 
dem  der  tierische  Charakter  dieser  Wesen  noch 
stärker  zum  Ausdruck  kommt. 

Auf  dem  Regal  18  ist  eine  Reihe  von  Schalen 
einer  anderen  Form  zusammengestellt,  die  sog. 
Augenschalen.  Sie  sind  niedriger,  als  die 
eben  besprochenen  Kleinmeisterschalen,  die 
Lippe  ist  nicht  abgesetzt,  der  Schmuck  besteht 
aus  je  einem  Paar  grosser  Augen,  die  an  den 
Aussenseiten  angebracht  sind;  sie  sollten  den 
bösen  Blick  abwehren,  und  den  Trinker  vor 
Zauberei  schützen.  Im  Inneren  ist  gewöhnlich  die 
Maske  der  Medusa,  das  Gorgoneion,  in  der 
schematischen  Stilisierung,  die  allmählich  üblich 
geworden  war,  dargestellt.  Zwischen  den  Augen 
dienen  eine  Nase,  eine  Dionysosmaske  oder 
ganze  Figuren  als  Raumfüllung.  Ein  besonders 
feines  Exemplar  steht  hinten  in  der  Mitte  auf 
einem  besonderen  Untersatz.  Die  Decoration  ist 
sehr  einfach,  aber  mit  feinstem  Geschmack  aus- 
geführt. Zwischen  den  Augen  sind  ein  Löwe 
und  eine  Sphinx  dargestellt.  Trotzdem  die  Grup- 
pierung eine  an  sich  sehr  lebendige  ist,  hat  der 
Künstler  doch  die  dekorative  Function  der  An- 
lage im  Auge  behalten;  er  setzt  die  Linie,  die 
durch  die  Augen  angedeutet  wird,  in  den  Figuren 
fort,  so  dass  sich  alle  Teile  zu  einer  ornamen- 
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talen  Ranke  vereinigen,  wodurch  das  Bild  trotz 
seiner  Selbstständigkeit  vollkommen  seine  rein 
dekorative  Aufgabe  erfüllt. 

Auf  Regal  19  sind  einige  Hydrien  der  sog. 
spätschwarzfigurigen  Epoche,  aus  der  II. 
Hälfte  des  VI.  Jahrhunderts  aufgestellt.  In  dieser 
Epoche  wird  das  Bestreben,  die  Natur  treuer 
wiederzugeben,  immer  deutlicher.  Die  Be- 
wegungen der  Figuren  werden  natürlicher,  die 
Gruppierung  ungezwungener,  man  beginnt  sogar 
die  Gewandfalten  zu  beobachten  und  dadurch, 
wenn  auch  in  streng  stilisierter  Form,  die  Massen 
zu  beleben. 

Die  letzte  Vase  dieser  Reihe  links  gehört 
zu  den  besten  Exemplaren  dieser  Gruppe.  Sie 
trägt  zwei  Bilder:  eins  auf  der  Schulter,  das 
andere  auf  dem  Bauch.  Das  erstere  ist  kleiner 
und  unwichtig;  desto  mehr  Interesse  hat  die 
letztere  Darstellung: 

Achilleus  hat  den  toten  Hector  an  seinen 
Wagen  gebunden,  um  ihn  um  die  Mauern 
Trojas  zu  schleifen;  er  hebt  seinen  Schild  empor 
und  ist  im  Begriff  den  Wagen  zu  besteigen. 
Die  sinnlosen  Buchstaben  dienen  nur  zur  Raum- 
füllung. Das  naturalistische  Streben  des  Künst- 
lers zeigt  sich  am  deutlichsten  im  Kopfe  des 
toten  Hector.  Das  gebrochene  Auge  ist  mit 
einigen  Strichen  angedeutet,  der  Mund  ist  ge- 
öffnet, das  Haar  hängt  in  langen  Strähnen  herab. 
Der  Gegensatz  zwischen  dem  schlaffen  Leichnam 
und  der  kraftvollen  Gestalt  des  Achilleus  hat 
den  Künstler  gereizt:  er  giebt  dem  griechischen 
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Helden  eine  Bewegung,  die  die  Wucht  der 
grossen  Erscheinung  zur  Geltung  kommen  lässt, 
so  dass  die  linke  Hälfte  des  Bildes  ganz  von 
ihr  beherrscht  wird  und  die  Ruhe  der  rechten 
Hälfte  nur  als  Kontrast  hier  ihre  Bedeutung 
behält. 

Auch  die  daneben  stehende  Hydria  verdient 
Beachtung,  weil  sie  uns  ein  Genrebild,  eine 
lebendige  Darstellung  aus  dem  täglichen  Leben 
zeigt  und  wohlthuend  die  Reihe  heroisch-mythi- 
scher Darstellungen  unterbricht.  Es  ist  eine 
Scene  am  Brunnen,  die  der  Künstler  uns  zeigt. 
Rechts  sehen  wir  das  Brunnenhaus  in  allerdings 
misslungener  Verkürzung,  als  kleine  Halle  mit 
dorischen  Säulen  gedacht.  Ein  junges  Mädchen 
hält  ihre  Hydria  unter  die  Mündung,  es  folgen 
mehrere  andere,  die,  ihre  Hydrien  auf  dem  Kopf 
tragend,  in  lebhafter  Unterhaltung  begriffen  zu 
sein  scheinen.  Gewiss  ist  die  Zeichnung  primi- 
tiv, aber  vielleicht  gerade  deshalb  erscheint  die 
ganze  Darstellung  so  liebenswürdig  und  an- 
ziehend; es  umgiebt  sie  derselbe  eigentümlich 
zarte  poetische  Hauch,  der  Genrebilder  der 
Frührenaissance  auszeichnet. 

Die  Schalen,  die  auf  Reg.  21  stehen,  gehören 
dem  Ende  des  VI.  Jahrhunderts  an  und  zeigen 
uns,  wie  sich  die  Augenschale  weiterentwickelt 
hat.  Wir  erwähnten  schon,  dass  häufig  zwischen 
den  Augen  auch  ganze  Figuren  zur  Raum- 
füllung angebracht  wurden;  an  die  Stelle  dieser 
einzelnen  Gestalten  treten  nun  allmählich 
Gruppen,  die  die  Augen  immer  unwesentlicher 
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machen,  bis  diese  ganz  verdrängt  und  die 
Aussenseiten  der  Schale  mit  einer  fortlaufenden 
Darstellung  geschmückt  werden.  Ein  vorzüg- 
liches Beispiel  dieser  späten  schwarzfigurigen 
Schalen  steht  in  der  Mitte;  sie  ist  etwa  um  das 
Jahr  510  zu  datieren;  sie  steht  also  am  Anfang 
jener  grossen  Revolutionsepoche,  die  wir  später 
betrachten  werden  und  die  wir  als  Anfang  der 
eigentlich  griechischen  Kunst  bezeichnen  können. 

Der  Charakter  der  ganzen  Schale  ist  bacchisch. 
Im  Inneren  der  Schale  verfolgt  ein  Silen  eine 
Mänade  —  eine  Composition,  die  sich  zum  Rund- 
bild vorzüglich  eignet  und  infolgedessen  auch 
später  häufig  verwandt  worden  ist.  Leicht  und 
natürlich  schliessen  sich  die  beiden  stark  be- 
wegten Figuren  der  Rundung  an,  während  das 
Centrum  durch  den  rechten  Arm  des  Silens 
und  das  Gewand  der  Mänade  durchschnitten 
wird.  So  erfüllt  das  Bild  voll  und  ganz  die  Be- 
dingungen einer  Rundcomposition:  es  folgt  im 
Umriss  der  gegebenen  Raumform,  ohne  seine 
innere  Lebendigkeit  dabei  einzubüssen,  und  füllt 
ebenso  natürlich  den  Mittelpunkt  der  Fläche; 
so  werden  die  zwei  geometrischen  Möglich- 
keiten der  Lösung  hier  vereinigt:  die  radiale 
und  die  concentrische  Anlage.  Die  Rebzweige 
des  Dionysos  umgeben  spielend  und  leicht  das 
ganze  Bild. 

Ein  ähnliches  Bild  wilder  dionysischer  Lebens- 
lust zeigen  die  Aussenseiten  unserer  Schale.  Als 
Scenerie  müssen  wir  uns  eine  Strasse  Athens 
denken;  eine  Gesellschaft  junger  Leute  hat  das 
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Zechgelage  verlassen  und  durchzieht  singend 
und  tobend  die  Stadt.  In  den  tollsten  Verren- 
kungen folgen  die  Figuren  über  die  Bildfläche; 
hier  wird  einer  von  dem  anderen  in  die  Luft 
gehoben,  dort  tanzt  einer  auf  dem  Rücken  des 
anderen,  in  satyresken  Bewegungen  schwingt 
einer  den  Becher,  während  ein  anderer  auf  allen 
Vieren  die  merkwürdigsten  Akrobatenstücke 
vollführt;  zwei  Leierspieler  scheinen  die  ausge- 
lassene Stimmung  noch  zu  erhöhen;  vor  nichts 
schreckt  der  Künstler  zurück;  es  spricht  eine 
Freude  an  der  Natur,  an  den  wildesten  Äusse- 
rungen menschlichen  Kraftgefühls  aus  dem  Werk, 
die  mit  der  vorhergehenden  Epoche  mit  ihren 
steifen  mythischen  Scenen  im  grellsten  Wieder- 
spruch steht. 

Neben  solchen  Werken  erscheinen  andere,  in 
denen  der  feine  attische  Humor  sich  im  besten 
Lichte  zeigt.  Ein  solches  ist  die  Amphora,  die 
daneben  auf  einem  Postamente  steht47).  Eine 
Weinlese  ist  hier  dargestellt.  Hier  sind  es  die 
grotesken  Erscheinungen  der  Silene,  die  den 
Künstler  reizen  und  die  er  voll  auszunutzen  ver- 
steht. Mit  affenartiger  Behendigkeit,  die  bei 
diesen  halbtierischen  Wesen  eigentümlich  komisch 
wirkt,  klettern  die  Silene  auf  dem  grossen  Wein- 
stock umher,  dessen  Zweige  sich  über  das  ganze 
Bild  ausbreiten.  In  der  Mitte  steht  ein  grosser 
Behälter,  aus  dem  der  gekelterte  Wein  in  ein 
Fass  fliesst.  Heimlich  schleicht  einer  der  Silene 


17)  Post.  23. 
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heran,  um  davon  zu  naschen.  Auf  dem  Gerüst 
zieht  ein  Satyr  sehr  eifrig  einen  Korb  heran, 
wobei  er  eine  Traube  pflückt.  Der  Eifer,  mit  dem 
die  ganze  Gesellschaft  bei  der  Sache  ist,  erinnert 
unmittelbar  an  die  Geschäftigkeit  kleiner  Affen 
im  Käfig.  Während  diese  Seite  der  Vase  reiches 
künstlerisches  Gefühl  offenbart,  ist  die  andere 
in  der  gewöhnlichen  schematischen  Stilisierung 
ausgeführt:  eine  Göttergruppe  ist  dargestellt, 
die  häufig  auf  Vasen  dieses  Stils  wiederkehrt. 

Wir  dürfen  vermuten,  dass  dem  in  alten 
Traditionen  aufgewachsenen  Künstler  hier  ein 
jüngerer  begabter  Schüler  zur  Seite  gestanden 
hat,  dessen  Können  sich  auch  in  der  veralteten 
Technik  deutlich  zeigt. 

Wenn  eine  künstlerische  Epoche  ihrem  Ende 
entgegengeht,  erhebt  sich  ihre  Kunst  plötzlich 
noch  einmal  wie  im  Todeskampfe  zu  ihrer 
früheren  Höhe,  um  dann  in  sich  zusammenzu- 
brechen. Die  schwarzfigurige  Technik  konnte 
sich  nicht  mehr  halten;  während  die  Neueren 
eine  Technik  ausbildeten,  die  den  Aufgaben 
und  Tendenzen  der  neuen  Kunst  gewachsen 
war,  lebte  sich  die  ältere  Generation  aus.  Doch 
noch  ganz  am  Schluss  der  Epoche  finden  wir 
Werke,  die  uns  jene  alte  Kunst  im  vollsten 
Glänze  zeigen,  Werke,  die  des  Höhepunktes 
jener  Epoche  würdig  sind.  Zu  diesen  gehört 
die  Hydria,  die  auf  dem  Regal  32 18)  aufgestellt 
ist.    Die  ganze  steife  Grazie  der  archaischen 


18)  Mitte. 
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Kunst,  ihr  Vermögen  die  scheinbar  unwesent- 
lichsten Details  aufs  feinste  auszubilden  und  zu 
reizvollen  Motiven  zu  machen,  das  ganze  raffi- 
nierte, bis  aufs  Äusserste  kultivierte  Formem- 
pfinden der  vorpersischen  Epoche,  hier  tritt  es 
noch  einmal  auf  und  schafft  ein  Meisterwerk 
allerersten  Ranges. 

Die  Form  hat  der  Künstler  einigen  kleinen 
Veränderungen  unterworfen,  die,  so  unwesentlich 
sie  auch  erscheinen  mögen,  doch  für  den 
Charakter  des  Ganzen  bezeichnend  sind:  die 
Schulter  bildet  keine  einheitliche  Bildfläche, 
sondern  ist  in  zwei  Teile  geteilt,  von  denen 
der  eine  sich  stufenförmig  über  den  anderen 
erhebt.  Ein  netzförmiges  Ornament  schmückt 
die  untere  Stufe,  wodurch  die  obere  mit  Figuren- 
darstellungen noch  mehr  isoliert  und  in  ihrer 
Wirkung  noch  intensiver  gemacht  wird.  Das 
Bild  am  Bauch  der  Vase  ist  durch  Ornament- 
streifen von  allen  Seiten  umrahmt.  Es  giebt  an 
sich  gewiss  nichts  Neues;  die  Composition  ist 
schematisch,  wie  fast  alle  Bilder  mythischen 
Charakters  derselben  Epoche,  aber  die  Aus- 
führung ist  so  fein,  dass  sie  das  Bild  weit  über 
alle  anderen  erhebt.  Auf  einem  Viergespanne 
stehen  Zeus  und  Hera,  der  leierspielende  Apollo 
und  Hermes  schreiten  nebenher,  während  eine 
weibliche  Gottheit  mit  Fackeln  in  den  Händen 
den  Zug  zu  empfangen  scheint.  Auf  der  Schulter— 
ein  Hahnenkampf,  rechts  und  links  heftig  ge- 
stikulierende Zuschauer  in  symmetrischer  Grup- 
pierung. An  dieses  Bild  schliesst  sich  ein  weisser 
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Streifen  mit  schwarz  aufgemalten  Ornamenten 
an.  Hier  ist  jede  Linie  überlegt;  mit  bewunde- 
rungswürdiger Feinheit  sind  die  einzelnen  Ritz- 
linien gezogen. 

Auf  dem  Regal  35  der  Fensterseite  sind 
mehrere  Lekythoi  vereinigt:  lange  schmale  Ge- 
fässe,  in  denen  das  Öl,  mit  dem  die  Athleten 
ihren  Körper  salbten,  aufbewahrt  wurde.  Der 
dünne  Hals  der  Vase  lässt  die  Flüssigkeit  nur 
tropfenweise  entweichen. 

Weiterhin  in  der  ersten  Nische  stehen  auf 
den  Regalen  38  und  42  Kannen  gleichfalls 
attischer  Fabrik,  deren  Decoration  jedoch  nichts 
Bemerkenswertes  bietet.  Wir  haben  zwei  ver- 
schiedene Typen  zu  unterscheiden:  Kannen  mit 
blattförmig  ausgebogener  und  mit  einfacher,  runder 
Mündung.  Der  Künstler  hat  die  Ornamentik  mit 
dem  Charakter  der  Form  in  Einklang  zu  bringen 
gewusst.  Die  geschweifte  Mündung  der  einen 
verträgt  kein  Ornament,  da  dieses  ihre  Form  zu 
barock  und  verschnörkelt  erscheinen  lassen 
würde;  wogegen  der  andere  Typus  bis  nach 
oben  in  Streifen  angeordnete  strenge  und  freiere 
Ornamente  zeigt,  die  seine  Einförmigkeit  mildern 
und  die  Festigkeit  der  Form  erhöhen. 

Wenden  wir  uns  nun  den  etruskischen  Ge- 
fässen  zu,  die  links  von  der  Eingangsthür  zu- 
sammengestellt sind  19). 

Die  Etrusker  sind  ein  Volk,  über  das  wir 
relativ  wenig  orientiert  sind.  Nur  wenige  Streif- 


i»)  R.  57—62. 
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lichter  fallen  auf  ihre  Eigenart  und  lassen  uns 
das  Wesen  ihres  Charakters  erkennen.  Man 
könnte  sie  mit  einem  Wort  unkünstlerisch 
nennen.  Ein  Volk,  dem  das  Bedürfnis  nach 
Kunst,  das  Bestreben  die  Natur  selbsttätig  zu 
beobachten  und  in  der  Kunst  wiederzugeben 
und  zu  verarbeiten  fehlt,  ist  zu  einer  höheren 
Kultur  unfähig;  wenn  ein  Volk  nicht  im  Stande 
ist,  seine  Naturanschauung  im  Bilde  wiederzu- 
geben, so  fehlt  ihm  die  Fähigkeit  aus  dieser 
heraus  seine  Weltanschauung  in  reichere,  höhere 
Sphären  zu  erheben.  Ein  solches,  gänzlich  un- 
künstlerisches Volk  sind  die  Etrusker.  Wohl  war 
Prachtliebe  eine  ihrer  hervorstechendsten  Eigen- 
schaften, wohl  haben  sie  Werke  griechischer 
Kunst  zu  schätzen  gewusst  stammen  doch  die 
meisten  der  erhaltenen  griechischen  Vasen  aus 
etruskischen  Gräbern,  —  wohl  waren  sie  reine 
Sinnesmenschen,  wie  der  lebensfrohe  Grieche, 
aber  Allem  fehlte  der  grössere  Zug,  überall 
mischt  sich  eine  so  starke  Quantität  Barbaren- 
tums hinein,  dass  eine  jede  ihrer  Handlungen 
in  eine  dumpfe,  düstere  Sphäre  hinabgedrückt 
wird,  in  die  wir  nicht  ohne  Widerwillen  folgen 
können.  Der  Grieche  imponierte  dem  Etrusker 
und  er  versuchte  die  hellenische  Naturan- 
schauung zu  der  seinen  zu  machen;  so 
werden  auch  die  Formen  der  Keramik  über- 
nommen und  in  localer  Technik  copiert.  Zu 
diesen  local-etruskischen  Werken  gehören  die 
sog.  Buccherovasen,  die  links  in  der 
ersten    Nische    vereinigt    sind.    Sie  wurden 
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aus  gewöhnlichem  Thon  gefertigt  und  dann 
dem  Rauch  ausgesetzt,  wodurch  sie  die  eigen- 
tümliche stumpfe,  schwarze  Färbung  erhielten. 
Die  Ornamente  wurden  entweder  aufgesetzt 
oder  eingeritzt. 

Griechische  Formen  waren  es,  wie  gesagt, 
die  der  Etrusker  übernahm;  aber  was  der 
Grieche  durch  Delicatesse  der  Ausführung, 
durch  sein  cultiviertes  Formgefühl  erreichte, 
versucht  der  Etrusker  durch  Masse  und  starke 
Effecte  zu  ersetzen.  Harmonisch  in  jeder  Einzel- 
heit erscheint  ein  griechisches  Werk;  es  ist  in 
sich  abgeschlossen  durch  die  künstlerisch  starke 
Persönlichkeit  des  Meisters  oder,  wir  können 
sagen,  des  Volkes,  das  es  schuf.  Jedes  Glied 
ist  in  seiner  Wirkung  in  der  Gesammterschei- 
nung  berechnet  und  angefügt.  Ausgesprochene 
künstlerische  Logik  beherrscht  das  griechische 
Werk,  —  unförmlich  und  barbarisch  wirken  im 
Vergleich  mit  diesem  die  etruskischen  Vasen. 
Die  einzelnen  Teile  stehen  meist  in  einem 
falschen  Verhältnis  zueinander,  die  Orna- 
mentik lässt  den  logischen  Zusammenhang 
mit  der  Vase  vermissen;  grob  gebildete  Tier- 
formen oder  Masken  dienen  meist  als  Schmuck; 
häufig  sind  sie  zu  gross  geraten  und  steigern 
noch  den  Eindruck  der  Unförmlichkeit.  Wie 
ihre  Festgelage  an  die  Stelle  griechischen  Kraft- 
und  Lebensgefühls  dumpfe  niedere  Sinnlich- 
keit setzten,  so  verwandelt  der  Künstler  die  zier- 
liche Form  des  Griechen  in  Derbheit  und 
Schwerfälligkeit. 
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Wir  finden  hier  den  altgriechischen  Kantha- 
ros20),  einen  grossen  Trinkbecher,  den  Dionysos 
auf  den  Vasenbildern  immer  in  der  Hand  hält, 
die  verschiedenartigsten  Kannen  mit  kleeblatt- 
förmiger, runderund  verschnörkelter  Mündung21), 
Amphoren  mit  reliefartig  aufgesetzten  Figuren  und 
eigentümlichen,  barbarischen  Deckeln22);  doch 
über  Allem  liegt  die  dumpfe  Athmosphäre  eines 
unkünstlerischen  Volkes.  Am  deutlichsten  tritt 
die  Kluft  zwischen  etruskischer  und  griechischer 
Formanschauung  in  den  Vasen  hervor,  die  die 
spätschwarzfigurigen  imitieren23);  die  griechischen 
Formen  haben  die  etruskischen  Handwerker 
übernommen,  doch  in  den  Proportionen  der 
Figuren,  in  der  Ausführung  des  Ornaments  tritt 
die  unkünstlerische  Hand  des  Meisters  klar  zu 
Tage. 

Auf  den  Regalen  47  und  50  und  in  der 
Vitrine  2  (links)  sind  die  unteritalischen 
Vasen  des  VIII. — VII.  Jahrh.  zusammengestellt. 
Sie  sind  nur  mit  Linien  und  geometrischen 
Figuren  verziert,  doch  verdienen  sie  der  viel- 
fach feinen  Ausführung  und  ihrer  originellen 
Form  wegen  Beachtung. 


20)  R.  58,  die  zweite  Vase  von  rechts, 

»i)  R.  61-62. 

22)  P.  57,  60. 

»)  R.  44,  46. 


IV.  Saal 


I.  Die  attischen  Vasen  von  der  Zeit  der  Perser- 
kriege bis  zum  Ausgang  der  Vasenmalerei. 

Um  die  Wende  des  VI.  und  V.  Jahrh.  brach 
der  Kampf  zwischen  alten  und  neuen  Idealen 
aus,  den  ich  schon  zu  erwähnen  Gelegenheit 
hatte.  Die  alte  schwarzfigurige  Technik  genügte 
nicht  mehr.  Bei  dem  Bestreben,  die  Bewegungen 
complizierter  zu  machen,  an  die  Stelle  einfacher 
Flächigkeit  Überschneidungen  zu  setzen,  musste 
das  Bedürfnis  nach  Klarheit  und  Übersichtlichkeit 
zu  einer  Neuerung  führen;  denn  die  eingeritzten 
Linien,  mit  denen  in  der  Silhouette  die  Innen- 
zeichnung angedeutet  wurde,  waren  nicht  im 
Stande  bei  Überschneidungen,  z.  B.,  die  eine 
Gestalt  genügend  von  der  anderen  zu  trennen; 
sie  genügten  auch  zur  klaren  Angabe  der  Muskel- 
verschiebungen nicht.  So  wurde  denn  ein  neues 
Verfahren  eingeführt.  Der  Umriss  der  Figuren 
wurde  auf  den  Thongrund  gezeichnet,  doch 
wurden  diese  thongrundig  gelassen  und  nur 
die  freien  Flächen  schwarz  gefirnisst;  die  Innen- 
zeichnung wurde  mit  derselben  verdünnten 
Farbe  angegeben. 
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Die  älteren  Vasen  dieser  Kunst  schliessen 
sich  im  Stil  natürlicherweise  ganz  an  die  ältere 
Epoche  an;  der  einzige  Unterschied  liegt  in  der 
Technik.  Aber  je  mehr  sie  ausgeübt  wird,  desto 
schärfer  treten  die  neuen  Kunstanschauungen, 
die  die  Epoche  der  Perserkriege  gebracht  hatte, 
hervor. 

Ich  habe  bei  der  kurzen  Übersicht  über  das 
Wesen  der  archaischen  Vasenmalerei  hervorge- 
hoben, dass  die  vorpersische  Kunst  eine  in  ihrem 
innersten  Charakter  stilisierte  Kunst  sei.  Die 
raffinierte  Kultur  des  Auges  hat  den  Künstler 
zu  einer  linear-rhythmischen  Anschauung  der 
Natur  gebracht,  so  dass  ihr  lebendiger  Kern 
wenig  Berücksichtigung  fand.  Wir  können  viel- 
leicht darin  einen  Rest  orientalischen  Charakters 
sehen,  war  doch  der  Osten  der  Lehrmeister  der 
Griechen  gewesen. 

Die  Perserkriege  hatten  ein  gesteigertes 
Nationalbewusstsein  des  griechischen  Volkes  zur 
Folge  und  mit  der  Hochachtung  vor  der  politi- 
schen Macht  des  Andern  verschwand  auch  ihre 
Kunstanschauung.  Der  griechische  Künstler 
kehrte  zur  Natur  zurück  und  —  zum  Menschen. 
Der  Kultus  des  Menschen  und  des  Mensch- 
lichen ist  die  Basis  der  griechischen  Kunst  und 
nur  auf  einer  solchen  Grundlage  konnte  sich 
die  grosse  griechische  Kunst  eines  Phidias,  eines 
Polyklet  aufbauen.  Jetzt,  in  der  grossen  Zeit 
der  Perserkriege,  besinnen  sich  die  Griechen  auf 
sich  selbst,  erst  jetzt  wurden  sie  sich  der  Aufgabe 
bewusst,  die  ihnen  zu  lösen  bevorstand. 
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Im  Schrank  23  sind  die  ältesten  Gefässe  des 
rotfigurigen  Stiles  zusammengestellt;  sie  gehören 
der  Epoche  um  500  v.  Chr.  an,  als  im  Osten 
der  riesige  Kampf  mit  dem  „unbesiegbaren" 
Perserreiche  begann. 

Unten  steht  eine  Reihe  Hydrien,  deren 
Form  jedoch  von  den  bisher  betrachteten  ab- 
weicht: der  Hals  ist  kurz,  die  Schulter  ist  vom 
Bauch  nicht  abgesetzt;  das  Bild  befindet  sich 
auf  der  Schulter;  zwischen  den  Henkeln  zieht 
sich  ein  breites  Ornamentband  hin. 

Das  Neue  liegt  hier  darin,  dass  nicht  nur 
die  Form  der  Vase  das  tektonische  Gesammt- 
bild  abgiebt  und  das  Ornament  die  einzelnen 
gegebenen  Teile  nur  noch  stärker  als  selbst- 
ständige Glieder  betont;  hier  ist  das  Ornament 
allein  ein  tektonischer  Faktor;  der  Töpfer  und 
der  Maler  gehen  Hand  in  Hand.  Während  die 
gebräuchliche  Form  der  Hydria  die  Fläche  der 
Schulter  fast  rechtwinklig  zum  Bauche  stellt 
und  dadurch  eine  Zweiteilung  der  Erscheinung 
erfolgt,  löst  hier  der  breite  Ornamentstreifen 
zwischen  den  Henkeln  Schulter  und  Hals  als 
lastende  Teile  von  dem  tragenden  Unterbau  los. 
Da  eine  durch  ein  Bild  unterbrochene  Fläche 
für  das  Auge  leichter  erscheint,  lässt  der 
Künstler  hier  den  unteren  Teil  der  Vase  in 
tiefstem  Schwarz  und  verlegt  das  Bild  auf  die 
Schulter. 

Die  Palästra,  auf  der  die  gymnastischen 
Übungen  nackt  ausgeführt  wurden,  bot  dem 
Künstler  die  beste  Anregung  und  das  beste 
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Studienmaterial;  so  werden  in  dieser  Epoche 
besonders  häufig  Scenen  von  der  Palästra  auf 
den  Vasen  abgebildet.  Die  2-te  Hydria  von  links 
zeigt  ein  solches  Bild.  In  der  Mitte  hockt  ein 
Jüngling,  der  sich  die  Riemen  zum  Faustkampf 
um  die  Hände  schlingt;  rechts  und  links  Pa- 
lästriten mit  Halteren  in  den  Händen.  Der 
Künstler  begnügt  sich  nicht  mit  einer  einfachen 
Aufreihung  der  Gestalten  in  möglichst  wenig 
complizierten  Stellungen.  Er  sucht  geradezu  die 
Schwierigkeiten;  er  versucht  die  Figuren  auch 
in  die  Tiefe  zu  entwickeln  und  einzelne  Glieder 
verkürzt  darzustellen;  die  Bewegung  der  Ge- 
stalten versucht  er  durch  die  Muskulatur  zu 
motivieren  und  wenn  auch  noch  hart  und  pri- 
mitiv, hat  der  Künstler  es  doch  verstanden  die 
Verschiebungen  der  Muskelpartien  am  Unterleib 
deutlich  zu  machen.  Die  Figur  rechts  verdient 
Beachtung  wegen  der  geschickten  Art  des 
Künstlers,  der  Gestalt  durch  richtige  Beobachtung 
der  Beinmuskulatur  Elastizität  und  Schwung- 
kraft zu  verleihen. 

In  anderen  Darstellungen  freilich  zeigt  sich 
der  Einfluss  der  alten  Tradition  in  ihrer  ganzen 
Stärke;  so  ist  das  dionysische  Bild  der  2-ten 
Hydria  von  rechts  nach  alten  Vorbildern  ge- 
arbeitet und  bietet  ausser  der  Technik  nichts 
Neues.  Dionysos  sitzt  auf  einem  Klappstuhl,  den 
grossen  Trinkbecher,  Kantharos,  und  den  Reb- 
zweig in  den  Händen;  ein  Satyr,  der  eine  grosse 
Amphora  auf  dem  Rücken  trägt,  schöpft  mit 
einer  Kanne  Wein  aus  einem  am  Boden  stehen- 
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den  Krater.  Der  Panther,  das  heilige  Tier  des 
Dionysos,  ist  rechts  als  Raumfüllung  hinzuge- 
fügt. 

In  ähnlichem  Stil  sind  auch  die  anderen  Werke, 
die  in  diesem  Schrank  aufgestellt  sind,  ausge- 
führt. Rechts  eine  weitere  dionysische  Scene:  , 
ein  Satyr,  der  aus  einem  Weinschlauch  dem 
Gott  Dionysos  einschenkt;  nach  der  Mitte  zu 
zwei  Brunnenscenen,  die  jedoch  schlecht  er- 
halten sind. 

Alle  diese  Werke  bereiten  nur  die  grosse 
Revolution  vor,  die  nach  wenigen  Jahren  die 
Kunst  auf  eine  vollkommen  neue  Basis  stellen 
sollte;  alle  Anzeichen  sind,  wenn  auch  versteckt, 
vorhanden,  doch  werden  diese  Ansätze  zu  einer 
riesigen  Höhe  entwickelt,  die  schliesslich  durch 
den  grossen  Meister  Polygnotos  abgeschlossen 
wird. 

Die  Schale  ist  es,  auf  die  die  Künstler 
dieser  Epoche  ihr  Augenmerk  richten.  In  der 
Form  tritt  eine  wesentliche  Veränderung  ein; 
der  Fuss  behält  die  Form  der  Kleinmeisterschalen, 
doch  ist  er  bedeutend  niedriger;  das  Becken 
ladet  weit  aus,  die  Henkel  springen  nicht  mehr 
scharf  aus  dem  Umriss  heraus,  sondern  schliessen 
sich  der  Wandung  des  Beckens  an. 

Die  Schule,  die  die  Vasenmalerei  durchge- 
macht hatte,  war  eine  gute;  sie  hatte  das  deco- 
rative  Gefühl  gesteigert  und  die  Harmonie 
zwischen  Ornament  und  Form  als  oberstes 
Gesetz  aufgestellt;  das  Bild,  auch  die  mensch- 
liche Gestalt,  war  in  erster  Linie  Ornament  und 
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erst  in  zweiter  ein  Bild  für  sich.  Die  Zeiten 
wurden  anders;  die  naturalistische  Durchbildung 
des  menschlichen  Körpers,  die  Darstellung  des 
Lebens  in  seiner  ganzen  Kraft  stellt  sich  die 
Kunst  jetzt  als  Aufgabe;  aber  trotzdem  ist  das 
decorative  Gefühl  durch  die  intensive  Wirkung 
der  Tradition  im  Künstler  stark  geblieben  und 
bewahrt  ihn  vor  dem  Fehler,  die  decorative  Be- 
deutung des  Bildes  zu  vergessen  und  die  Dar- 
stellung zu  sehr  in  den  Vordergrund  zu  drängen. 
Überaus  kraftvoll,  in  zum  Teil  grossartigen  Mo- 
tiven, componiert  der  Künstler  die  Innenbilder 
der  Schalen,  aber  selten  entspricht  das  Bild 
nicht  den  Gesetzen,  die  das  Rundbild  stellt, 
fast  immer  versteht  er  es,  die  Gestalten  dem 
gegebenen  Raum  anzupassen;  wilde  Scenen  aus 
dem  athenischen  Leben,  bacchischer  Taumel, 
Bilder  von  der  Palästra  umgeben  die  Aussen- 
seiten  der  Schale;  in  vollster  Freiheit  toben  die 
Gestalten  über  die  Bildfläche,  aber  das  deco- 
rative Gesetz  bleibt  gewahrt:  jede  Figur  ist  in 
ihrer  Bewegung  durch  die  andere  bedingt,  eine 
schliesst  sich  an  die  andere  an  eine  decorative 
Linie  bildend,  die  sich  in  den  folgenden  fort- 
setzt, so  dass  die  ganze  Composition  wie  eine 
Ranke  die  Vase  umschlingt. 

Im  Schrank  14  sind  einige  Schalen  der 
Übergangsepoche  zusammengestellt.  Betrachten 
wir  das  kleine  Gefäss  unten  links.  Im  Inneren 
sehen  wir  einen  Palästriten,  der  im  Begriff  ist 
sich  den  Riemen  zum  Faustkampf  um  die  Hände 
zu  schlingen.  Er  schreitet  nach  vorne  auf  den 
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Beschauer  zu,  der  Kopf  ist  gesenkt,  er  scheint 
ganz  in  seine  Beschäftigung  versunken  zu  sein. 
Die  Gestalt  beherrscht  ein  merkwürdig  feiner 
Rhythmus;  die  leichte  Bewegung  des  zurück- 
gesetzten Beines  giebt  ihr  einen  elastischen 
Zug,  der  sich  im  Körper  fortsetzt;  während  der 
Unterleib  tektonisch  eng  mit  dem  Standbein 
zusammenhängt,  neigt  sich  der  Oberkörper  nach 
der  Seite  des  zurückgesetzten  „Spielbeins" 
hinüber;  wie  balancierend  liegt  die  die  Arme 
umschreibende  Linie  auf  dem  ganzen  Aufbau. 

Faustkämpfer  sind  auch  auf  den  Aussen- 
seiten  dargestellt;  beide  Compositionen  sind 
trotz  ihrer  Lebendigkeit  durchaus  decorativ  ge- 
halten. Wenn  ein  einfaches  Rankenornament  die 
Aussenseiten  bedeckt,  so  sammeln  sich  die 
Ranken  an  den  Henkeln,  um  sich  nach  der 
Mitte  zu  zu  verlaufen;  so  füllen  hier  auch  unten 
zwei  Figuren  an  den  Henkeln  die  ganze  Höhe 
des  Frieses,  während  sich  die  Composition  nach 
der  Mitte  zu  senkt  und  in  der  liegenden  Gestalt 
ausläuft;  umgekehrt  ist  die  Gruppe  oben  arran- 
giert. 

Die  naturalistische  Kunst  dieser  Zeit  hat 
auch  vorzügliche  Tierbilder  gezeitigt,  von  denen 
die  Trinkhörner  im  Form  von  Tierköpfen24) 
das  beste  Beispiel  sind.  Das  Gefäss  selbst  bildet 
der  Kopf,  die  Mündung  ist  mit  einem  figür- 
lichen Friese  geschmückt,  der  oben  und  unten 
durch  ein  Ornamentband  abgeschlossen  wird. 


2l)  Vitr.  24. 
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Hervorragend  ist  der  Kopf  eines  Pferdes,  das 
erste  Werk  dieser  Reihe;  der  Künstler  hat  es 
verstanden,  den  Aufbau  klar  zu  geben,  ohne  den 
allgemeinen  Eindruck  durch  unwesentliche  De- 
tails zu  stören;  so  hat  der  Kopf  trotz  seiner  Ein- 
fachheit eine  unmittelbar  lebendige  Wirkung. 
Die  Mündung  trägt  eine  feine  Darstellung,  die 
häufig  wiederholt  wird:  ein  älterer  Mann  unter- 
hält sich,  auf  seinen  Stock  gestützt,  mit  einem 
Knaben,  auf  den  ein  Liebesgott  zufliegt;  die 
letztere  Gestalt  ist  besonders  gut  gelungen;  das 
langsame  Herabschweben  ist  mit  einem  Natur- 
gefühl dargestellt,  wie  man  es  sonst  nur  in 
späteren  Epochen  findet. 

Von  grosser  Hingabe  und  Liebe  für  die 
Natur  zeugt  auch  der  Hundekopf  daneben;  mit 
wenigen  Linien  hat  der  Künstler  auch  hier  das 
Charakteristische  der  Erscheinung  wiederzu- 
geben gewusst.  An  der  Mündung  ein  Bild,  das 
den  Sinn  des  Attikers  für  Humor  deutlich  zeigt: 
ein  Kampf  zwischen  Zwergen  und  Kranichen. 
Mit  Knütteln  und  Schwertern  stürmen  die  dicken, 
unbeholfenen  Kobolde  auf  die  Kraniche  ein; 
die  Leidenschaft  und  der  wilde  Eifer  in  den 
missgestalteten  Wesen  wirkt  äusserst  komisch. 

In  der  zweiten  Reihe  ist  ein  kleines  flaches 
Gefäss  mit  zwei  auf  allen  Vieren  kriechenden 
Silenen  zu  beachten;  auch  dieses  Bild  ist  von 
echt  attischer  Komik. 

Im  Schrank  15  ist  die  Schale  rechts  unten 
für  den  Geist  der  Zeit  charakteristisch.  Das  von 
einem  Mäanderband  umrahmte  Innenbild  zeigt 
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einen  Mann  in  heftigster  Tanzbewegung;  die 
breite  Binde  des  Zechers  trägt  er  noch  im  Haar, 
die  Weinkanne,  die  Oinochoe,  und  den  Napf 
hält  er  in  der  Hand.  Es  ist  wieder  eine  Scene 
aus  dem  Leben,  wiedergegeben  mit  der  ganzen 
Kraft  einer  jungen  aufstrebenden  Kunst.  Mit 
Licht  und  Schatten  zu  modellieren  verstand  die 
Kunst  jener  Epoche  noch  nicht  und  doch  wirkt 
die  Figur  voll  und  plastisch;  das  geschickt 
drapierte  Gewand  lässt  den  Körper  besser  her- 
vortreten und  hebt  die  einzelnen  Glieder  stärker 
von  einander  ab. 

Ein  ähnliches  Thema  behandeln  die  Bilder 
der  Aussenseiten;  auch  hier  toben  Jünglinge 
und  Männer  über  die  Bildfläche  verteilt,  be- 
geistert vom  Gott  Dionysos.  Man  beachte,  wie 
hier  der  Künstler  die  starken  Bewegungen  auch 
in  der  Verschiebung  der  Muskulatur  anzudeuten 
gewusst  hat  und  wie  die  Anlage  des  Gewandes 
die  rhythmische  Bewegung  der  Composition 
steigert  und  andererseits  auch  die  decorative 
Linie  betont. 

Den  Höhepunkt  der  naturalistischen  Kunst 
dieser  Epoche  bezeichnet  die  Schale,  die  in  der 
folgenden  Nische  auf  dem  untersten  Regal  rechts 
in  der  Mitte  steht.  Im  Inneren  der  Schale — eine 
wenig  ästhetische  Darstellung:  ein  Mann,  der 
offenbar  des  Guten  zu  viel  genossen  hat,  lässt 
seinen  Gefühlen  freien  Lauf,  wobei  ein  Knabe 
ihm  den  Kopf  hält;  auf  den  Aussenseiten  ent- 
wickelt sich  dagegen  eine  Prügelei,  an  der  der 
Gott  Dionysos  gleichfalls  Schuld  zu  sein  scheint. 
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Die  naturalistische  Kraft  dieser  Darstellung  stellt 
unsere  Schale  den  bedeutendsten  Werken  dieser 
Art  gleich.  Der  Künstler  hat  ein  Gefühl  für  die 
Ausdrucksfähigkeit  der  Bewegung,  einen  solchen 
Reichtum  an  Motiven,  dass  es  kaum  glaublich 
erscheint,  in  dem  Maler  einen  einfachen  Hand- 
werker zu  sehen. 

Kaum  zwei  Jahrzehnte  hat  diese  künstle- 
rische Revolutionsepoche  gedauert;  die  wil- 
den, krass  naturalistischen  Bilder  der  letzten 
Epoche  werden  seltener,  an  ihre  Stelle  treten 
gross  angelegte,  ruhig  stehende  Figuren,  mit 
einer  merkwürdigen  Strenge  und  Zurückhaltung 
im  Ausdruck.  Es  ist  die  Ausbildung  der  mensch- 
lichen Gestalt  in  ihrer  einfachsten  Form,  die 
jezt  in  den  Vordergrund  tritt.  Die  Kunst  hat 
sich  ausgetobt  und  kehrt  nun  wieder  zu  ihrer 
alten  Ruhe  zurück, doch  auf  neuer,  naturalistischer 
Basis;  das  Gefühl  für  formale  Harmonie  be- 
herrscht wieder  ihre  Werke,  aber  dieser  harmo- 
nische Reiz  liegt  nicht  mehr  nur  im  Umriss,  in 
der  linearen  Anlage  der  Figur,  sondern  im  in- 
neren Aufbau,  in  der  harmonischen  Verteilung 
der  Massen,  in  der  Architectur  des  Körpers. 

Ein  bezeichnendes  Beispiel  ist  die  Amphora 
links,  auf  dem  untersten  Regal  links.  Dargestellt 
ist  ein  Palästrit,  der  ausruhend  sich  mit  dem 
linken  Arm  auf  eine  Säule  stützt,  während  der 
rechte  eine  Lanze  hält.  Die  Figur  steht  nicht 
fest  auf  beiden  Füssen;  das  linke  Bein  ist  in 
Schrittstellung  zurückgesetzt,  so  dass  die  Last 
des   Körpers   hauptsächlich   auf   dem  rechten 
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ruht;  die  rechte  Hüfte  ist  infolgedessen  ein 
wenig  ausgebogen,  doch  überträgt  der  auf- 
gestützte linke  Arm  einen  Teil  der  Last  auf 
die  Säule,  während  die  Brust  wiederum 
nach  dem  auf  den  Speer  gestützten  rechten 
Arm  neigt.  So  entwickelt  sich  die  Gestalt 
zwischen  zwei  festen  Linien,  der  Säule  und 
dem  Speer,  in  schwingender  Bewegung,  die 
unten  in  ruhigen  Zügen  beginnend  sich  nach 
oben  zu  immer  komplizierter  gestaltet;  oder 
linear:  die  grossen  Linien  lösen  sich  im  Ober- 
körper in  eine  Reihe  kleinerer  auf,  die  sich 
nach  allen  Seiten  verteilen.  Die  Nachwirkung 
der  naturalistischen  Epoche  der  Perserkriege 
zeigt  sich  deutlich  in  der  richtig  und  klar  mit 
verdünnter  Farbe  wiedergegebenen  Muskulatur. 

Von  feinem  Geschmack  zeugt  auch  die 
schlauchförmige  Amphora  (Pelike),  die  sich  über 
der  eben  betrachteten  Vase  rechts  befindet: 

In  der  Mitte  ist  ein  grosses  Waschbecken  mit 
einem  weit  ausladenden  Fuss  dargestellt;  rechts 
und  links — zwei  junge  Mädchen,  die  die  eine  Hand 
in  das  Becken  tauchen.  Bewunderungswürdig 
ist  hier  die  Composition  der  beiden  Figuren  in 
ihrem  rhythmischen  Verhältnis  zu  einander;  sie 
erinnert  uns  unmittelbar  an  Böcklins  bekanntes 
Bild:  „Malerei  und  Dichtkunst".  Langsam  scheint 
die  eine  das  Becken  zu  umschreiten;  die  linke 
Hüfte  ist  ein  wenig  verkürzt  gezeichnet,  während 
die  Brust  ganz  en  face  gegeben  ist,  der  Kopf 
dagegen  erscheint  ganz  en  profil  und  ist  nach 
der  rechten  Schulter  geneigt;  durch  dieses  ein- 
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fache  Mittel  bekommt  die  Gestalt  jene  so  zu 
sagen  rotierende  Bewegung,  die  ihr  einen  be- 
sonderen Reiz  verleiht;  wie  um  die  Erschei- 
nung noch  mehr  abzurunden,  ist  der  zur  Seite 
gestreckte  linke  Arm  fast  halbkreisförmig  ge- 
bildet, während  der  nach  der  Mitte  des  Beckens 
geführte  rechte  Arm  der  Gestalt  einen  festen 
Halt  verleiht.  Im  Gegensatz  zu  dieser  Figur 
steht  das  andere  Mädchen,  das  den  linken  Fuss 
auf  den  Untersatz  des  Beckens  stellt  und  deren 
Bewegung  ganz  nach  der  Mitte  zu  gerichtet 
ist;  der  linke  Arm  ist  ein  wenig  gebogen,  Kopf 
und  Körper  erscheinen  im  Profil,  so  dass  die 
Bewegung  vollkommen  geradeaus  gerichtet  er- 
scheint. So  ergänzen  sich  die  beiden  Erschei- 
nungen: der  eine  Körper  strebt  dem  Centrum 
zu,  das  von  dem  anderen  umkreist  wird. 

Den  ganzen  Ernst  des  Strebens  dieser  neuen 
Künstlergeneration  zeigt  die  grosse  Amphora 
mit  strickförmig  gedrehten  Henkeln  in  der  fol- 
genden Nische25).  Dargestellt  ist  Herakles,  der 
auf  die  auf  der  Rückseite  befindliche  Hydra 
zielt.  Das  Fell  des  nemeischen  Löwen  ist  über 
den  Kopf  gezogen  und  über  die  Arme  ge- 
worfen; die  Keule  ist  angelehnt  gedacht.  Der 
Künstler  hat  sich  ein  äusserst  schwieriges 
Problem  gestellt:  der  ganze  Körper  ruht  auf 
dem  elastisch  eingeknickten  linken  Bein,  während 
das  rechte  balancierend  nach  vorn  gestreckt  ist; 
der  Körper  ist  gespannt  und  weit  nach  hinten 
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ausgebogen,  der  rechte  Arm  ist  hoch  erhoben 
und  spannt  den  Bogen.  Gewiss  wirkt  die  Ge- 
stalt noch  gezwungen  und  fast  gesucht,  aber  das 
Problem  als  solches  ist  interessant,  da  durch  eine 
solche  Anlage  der  Beine  der  Blick  auf  den  in 
starker  Action  begriffenen  Oberkörper  gelenkt 
wird. 

Mythologisch  interessant  ist  der  links  in  der 
Ecke  stehende  Krater.  Dargestellt  ist  Danae, 
die  mit  ihrem  Sohne  Perseus  in  einem  Kasten 
ins  Meer  geworfen  werden  soll.  Dem  Könige 
Akrisios,  den  wir  in  dem  Manne  rechts  sehen 
müssen,  war  prophezeit  worden,  er  würde  von 
seinem  Grosssohne  erschlagen  werden;  deshalb 
Hess  er  seine  einzige  Tochter  Danae  in  einem 
unterirdischen  Gemach  einschliessen ;  doch  drang 
Zeus  als  goldener  Regen  zu  ihr,  und  sie  gebar 
den  Perseus.  Akrisios  Hess  aus  Angst  vor  der 
Prophezeiung  seine  Tochter  mit  ihrem  Sohne  in 
einer  Lade  ins  Meer  werfen.  Diese  Scene  ist 
auf  der  Vorderseite  dargestellt;  auf  der  Rück- 
seite—wie Zeus  als  goldener  Regen  zu  Danae 
dringt. 

Eine  grossartige  Ruhe  und  Monumentalität 
zeichnet  alle  diese  Bildwerke  aus.  Die  für  diesen 
Stil  nicht  geeignete  kleine  Schale  tritt  daher  voll- 
ständig in  den  Hintergrund  und  grosse  Gefässe, 
wie  Amphoren,  Kratere  u.  a.  spielen  die  Haupt- 
rolle. Diesen  Umschwung  in  der  Kunst  müssen 
wir  dem  Einfluss  des  grossen  Polygnot  zu- 
schreiben, dessen  Stil  uns  auf  den  Vasen  der 
folgenden  Epoche  schon  deutlich  entgegentritt. 

4* 
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Thasier  von  Geburt  hat  dieser  Künstler 
allerersten  Ranges  doch  nur  auf  dem  Festlande 
gearbeitet;  in  der  Lesche,  einer  Wandelhalle 
in  Delphi,  in  Tempeln  und  öffentlichen  Gebäuden 
in  Athen,  in  Thespiä,  in  Platää  wurden  Werke 
von  ihm  gezeigt,  die  nicht  nur  die  Bewunde- 
rung der  Zeitgenossen  fanden,  sondern  an  denen 
auch  die  Künstler  und  Kunstliebhaber  der  Spät- 
zeit ihren  Geschmack  bildeten.  Es  geht  uns 
hier  freilich  ebenso  schlimm,  wie  mit  den  von 
den  alten  Schriftstellern  gepriesenen  Werken 
der  Plastik:  kein  Original  hat  sich  erhalten;  nur 
auf  Vasen  und  Reliefs  können  wir  Nachbildungen 
einzelner  Gruppen,  Auszüge  aus  grossen  Com- 
positionen  finden,  mit  denen  wir  vorlieb  nehmen 
müssen.  Wir  können  auf  dieser  Grundlage  die 
Bedeutung  des  Meisters  in  kunsthistorischer 
Beziehung  constatieren,  ja  wohl  auch  etwas  von 
dem  lebendigen  Eindruck  seiner  Werke  nach- 
empfinden, aber  es  bleiben  doch  Copien,  die 
uns  nur  eine  schwache  Vorstellung  von  den 
Originalen  geben  können.  Im  Gewände  des  an 
die  Zeit  der  Perserkriege  anklingenden  Stiles 
haben  auch  ältere  Künstler  die  Compositionen 
Polygnots  und  seiner  Genossen  nachgebildet, 
doch  bald  dringt  auch  die  fortgeschrittene 
Formensprache  Polygnots  durch. 

Die  Vasen  dieses  fortgeschrittenen  „polygno- 
tischen"  Stiles  sind  in  der  vorletzten  Nische 
vereinigt.  Hervorzuheben  ist  das  grosse  Gefäss 
auf  dem  linken  Regal 26),  auf  dem  Herakles 
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im  Kampfe  mit  den  Amazonen  dargestellt  ist. 
Herakles  dringt  in  der  weit  vorgestreckten 
Linken  den  Bogen  haltend,  mit  der  Rechten  die 
Keule  schwingend  auf  eine  zusammenbrechende 
Amazone  ein,  eine  andere  flieht  eilig  nach  links. 
Diese  Scene  ist  auch  früher  häufig  dargestellt 
worden:  das  VI.  Jahrhundert  brachte  die  Compo- 
sition  in  ihrem  strengen  conventioneilen  Stil; 
in  der  tosenden  Epoche  des  Naturalismus  der 
Zeit  der  Perserkriege  braust  wilde  Leiden- 
schaft durch  das  ganze  Bild;  Polygnot  verleiht 
dagegen  seinen  Gestalten  eine  wundervolle 
monumentale  Ruhe,  die  dabei  doch  kraftvoll 
wirkt.  Der  Vasenmaler  hat  sich  freilich  noch 
nicht  ganz  von  den  überkommenen  Stilprinzi- 
pien freimachen  können.  Im  Gewände  des 
Herakles  zeigt  sich  noch  deutlich  die  Freude 
des  Künstlers  an  der  decorativen  zierlichen 
Form,  das  Haar  ist  in  zierliche  Buckellöckchen 
gelegt,  die  hier  durch  aufgesetzte  Punkte  charak- 
terisiert werden;  doch  in  der  Bildung  des  Auges 
ist  schon  die  richtige  Verkürzung  angestrebt, 
die  Profillinie  wird  steiler  und  bekommt  die 
Form,  die  wir  als  die  klassisch-griechische  be- 
zeichnen. 

Hochdramatische  Kampfscenen  bilden  die 
Sujets  einiger  Bilder  des  Polygnot  und  seiner 
Genossen,  andere  ziehen  das  ruhige  Sein  dem 
Handeln  vor.  Hier  hat  es  Polygnot  versucht, 
durch  Gesten  und  Charakteristik  der  Köpfe 
seinen  Gestalten  inneres  Leben  zu  verleihen, 
oder,  um  mich  modern  auszudrücken,  in  das 
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Bild  „Stimmung"  zu  bringen.  Er  vereinigt  seine 
Figuren  nicht  zu  wilden  Kampfgruppen,  sondern 
versucht  ein  geistiges  Band  zwischen  ihnen  zu 
knüpfen.  Diese  Vorliebe  für  das  einfache  Sein 
bekommt  seitdem  in  der  griechischen  Kunst  die 
Oberhand;  wie  die  Sculptur  eine  allgemeine, 
ideale,  von  allen  Zufälligkeiten  befreite  Dar- 
stellung des  Menschen  anstrebte,  so  sucht  die 
Malerei  dasselbe  in  der  Gruppenbildung  zu  er- 
reichen. Diese  polygnotische  Anschauung  klingt 
auch  in  dem  Bilde  auf  der  Vase  in  der  rechten 
Ecke  nach.  Die  Scene  ist  überaus  einfach: 
neben  einem  Viergespann  steht  ein  gerüsteter 
Jüngling,  das  Kentron  in  der  Hand  haltend. 
Ein  alter  Mann,  auf  seinen  Krückstock  gestützt, 
scheint  sich  mit  ihm  zu  unterhalten,  während 
ein  Krieger  rechts  zu  warten  scheint.  Ob  diese 
Scene  einen  mythologischen  Hintergrund  hat, 
lässt  sich  nicht  sagen;  es  ist  im  Wesentlichen 
auch  gleichgültig,  denn  die  Darstellung  ist  so 
allgemein  gehalten,  dass  sie  als  Schema  der 
Darstellung  eines  Kriegerauszugs  angesehen 
werden  darf.  Die  Composition  besteht  aus  ruhig 
nebeneinander  gestellten  Figuren,  die  scheinbar 
untereinander  nicht  weiter  verbunden  sind;  und 
doch  fällt  die  Composition  nicht  auseinander; 
durch  einige  wenige  feine  Linien  sind  die 
Figuren  zu  einander  in  Beziehung  gesetzt  und 
schliessen  sich  ungezwungen  zu  einer  Gruppe 
zusammen. 

Den  Kampf  des  Theseus  und  der  Athener  mit 
den  Amazonen  hat  Polygnot  zweimal  dargestellt: 
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in  der  Stoa  Poikile  und  im  Tempel  des  Theseus 
in  Athen.  Seit  Athen  durch  die  glänzenden  Siege 
über  die  Perser  die  erste  Rolle  spielte,  war  das 
Nationalbewusstsein  colossal  gestiegen;  deshalb 
tritt  auch  der  Nationalheld  Theseus  wieder  in 
den  Vordergrund  der  bildlichen  Darstellung.  Die 
Kämpfe  mit  dem  Minotaurus,  die  Abenteuer,  die 
Theseus  auf  dem  Wege  von  Korinth  nach  Athen 
erlebte,  Theseus  auf  dem  Meeresgrunde— das  sind 
die  Motive,  die  jetzt  auf  den  Vasen  vorherrschen. 
Theseus  im  Kampf  mit  einer  Amazone  ist  auch 
auf  dem  schönen  Krater,  der  vor  dem  Pilaster 
zwischen  den  letzten  Nischen  steht  dargestellt.  Es 
ist  ein  grosses  Gefäss,  auf  dessen  wuchtig  ge- 
formtem Fuss  ein  Kelch  mit  weit  ausladenden 
Wandungen  ruht.  Zwischen  den  beiden  Henkeln 
zieht  sich  ein  Mäanderband  hin,  der  obere  Rand 
ist  durch  ein  ungemein  lebhaftes  Ornament  ab- 
geschlossen. Die  Darstellung  zeigt  nur  3  Figuren 
und  ist  dem  Stil  nach  eine  Nachbildung  oder 
vielmehr  ein  Auszug  aus  einem  der  grossen 
Gemälde  Polygnots.  Ein  unbärtiger  Jüngling 
mit  lang  flatterndem  Haar  dringt  mit  eingelegter 
Lanze  auf  eine  heransprengende  Amazone  ein; 
das  Pferd  bäumt  sich,  die  Amazone  schwingt  den 
Speer,  um  den  Stoss  abzuwehren.  Die  Amazonen 
sind  durch  die  skythische  Tracht  von  den  Griechen 
unterschieden;  sie  sind  ganz  bekleidet  und 
tragen  auf  dem  Kopf  eine  eigentümliche  Mütze, 
die  dem  Baschlyk  nicht  unähnlich  sieht.  Hinter 
Theseus  ein  anderer,  älterer  Krieger.  Sein  Name: 
Phorbas  ist  hinzugeschrieben,  ebenso  die  Namen 
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der  Amazone:  Melosa  und  des  angreifenden 
jungen  Theseus.  Die  Reste  des  Archaismus  sind 
hier  schon  ganz  verschwunden.  Das  feine  flat- 
ternde Haar  ist  ungemein  lebendig  wiederge- 
geben, die  Ausbildung  der  Muskulatur  in  der  Ge- 
stalt des  Theseus  ist  frei  von  Härte.  Auf  ein 
wichtiges  Moment  ist  hier  noch  hinzuweisen. 
In  der  älteren  griechischen  Kunst  wird  die  Bild- 
fläche fast  nie  als  Raum  charakterisiert;  die  Ge- 
stalten schreiten  auf  der  Grundlinie;  Polygnot 
versucht  als  erster  durch  Angabe  eines  hügeligen 
Terrains  den  Raum  zu  vertiefen;  viele  Vasen 
haben  sich  erhalten,  auf  denen  die  Gestalten 
so  im  Raum  verteilt  sind;  leider  besitzen  wir 
kein  Gefäss  dieser  Art  aus  jener  älteren  Epoche, 
doch  ist  auf  unserer  Theseusvase  diese  An- 
schauung angedeutet:  Theseus  schreitet  in  den 
Raum  hinein;  der  linke  Fuss  schwebt  für  uns 
freilich  in  der  Luft,  doch  wird  ursprünglich  hier 
das  Terrain  wohl  durch  eine  leicht  aufgetragene 
Linie  angedeutet  gewesen  sein. 

Polygnot  beherrscht  die  griechische  Kunst  bis 
etwa  um  das  Jahr  450 ;  in  dieser  Zeit  wird  sein 
Einfluss  durch  den  eines  ebenso  starken  Künstlers 
abgelöst — durch  Phidias.  Doch  bevor  wir  zu  den 
Vasen  dieser  Epoche  übergehen,  müssen  wir 
noch  die  weissen  Salbgefässe  betrachten,  die  in 
der  letzten  Nische  im  Sehr.  10  vereinigt  sind. 
Es  sind  hohe  schlanke  Vasen  von  derselben 
Form,  wie  die  schwarzfigurigen  Gefässe,  die  wir 
im  ersten  Saal  flüchtig  betrachteten;  doch  ist 
der  Bauch  der  Vase  mit  weissem  Pfeifenthon 
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überzogen,  auf  den  die  Figuren  gemalt  sind; 
die  alte  schwarze  Firnissfarbe  wird  hier  ver- 
wandt, aber  daneben  vielfach  Goldgelb,  Braun 
und  Rot.  Diese  Technik  ist  keine  neue  Erfin- 
dung; schon  auf  den  kyrenäischen  Vasen  des 
VII.  Jahrh.  finden  wir  sie  (vgl.  die  Schale  in 
der  Vitr.  I).    Die  in  dieser  Technik  bemalten 
Lekythen  dienten  ausschliesslich  dem  Gräber- 
kult;  sie  wurden,  gefüllt  mit  wohlriechenden 
Salben,   neben  den  Toten  auf  das  Paradebett 
gelegt  und  dann  zum  Schmuck  auf  die  Stufen 
der  Grabstele  gestellt  oder  dem  Toten  in  die 
Gruft    mitgegeben.    Ihrer    Bestimmung  ent- 
sprechend sind  diese  Gefässe  meist  mit  Dar- 
stellungen aus  dem  Gräberkult  geschmückt;  am 
häufigsten  kommen  Scenen  am  Grabe  vor.  In 
der  Mitte  erhebt  sich  das  Grabmonument,  die 
Stele,  mit  Binden  reich  geschmückt;  die  Ange- 
hörigen des  Verstorbenen  stehen  in  trauernder 
Haltung  daneben.  Bisweilen  ist  der  Tote  selbst, 
unsichtbar  gedacht,  auf  den  Stufen  der  Stele 
dargestellt.  Der  Volksglaube  Hess  den  Toten  in 
seiner  Grabkammer  weiterleben,    in  trauriger 
Erinnerung  an  die  Zeit,  die  er  auf  Erden  ver- 
bracht; die  Angehörigen  am  Grabe  unterhalten 
ihn,  bisweilen  finden  wir  auch  Leierspieler  am 
Grabe ;  man  tränkt  die  Erde  mit  wohlriechenden 
Ölen  und  bringt  die  Lieblingstiere  und  ver- 
schiedene Gegenstände  an  das  Grab.  Der  ganze 
Zauber  einer  einfachen,  naiven,  aber  innigen 
Anschauung  liegt  über  diesen  Darstellungen  und 
verleiht  ihnen  einen  ganz  besonderen  Reiz. 


—  58  — 

Die  Sammlung  der  Ermitage  enthält  nur 
wenige  gut  erhaltene  Stücke  dieser  Kunst: 

Ein  sehr  seltenes  und  künstlerisch  hervor- 
ragendes Werk  ist  die  Lekythos  in  der  Mitte  unten 
(Abb.  3  und  T.  I);  sie  gehört  der  letzten  Zeit  des 

archaischen  Stiles  an  und 
ist  ungefähr  in  die  Epoche 
um  490  zu  datieren.  Die 
Form  des  Gefässes  ist  noch 
ein  wenig  untersetzt  im 
Vergleich  mit  den  späteren 
schlanken  Vasen;  die  Schul- 
ter ist  schwarz  gefirnisst 
und  mit  einem  ausgespar- 
ten roten  Ornament  ge- 
schmückt; oben  und  unten 
ist  die  Bildfläche  durch 
einen  Mäander  abgegrenzt. 
Dargestellt  ist  die  Göttin 
Artemis,  mit  dem  Köcher 
auf  dem  Rücken  und  dem 
Ziegenfell,  der  Nebris,  auf  den  Schultern, 
im  Begriff  einen  Schwan  zu  füttern;  in  der 
linken  Hand  hält  sie  eine  Opferschale;  sie  ist 
hier  nicht  als  Göttin  der  Jagd,  sondern  allge- 
mein als  Beschützerin  der  Tiere  gedacht.  Das 
Bild  zeigt  den  archaischen  Stil  auf  der  Höhe 
seiner  Kunst.  Der  Umriss  ist  in  seiner  Präzision 
und  Feinheit  bewunderungswürdig  gezeichnet. 
Das  Gewand  ist  mit  dünnen  haarscharf  geführten 
Linien  wiedergegeben,  nur  der  Saum  des  Oberge- 
wandes ist  durch  dicke  Striche  gekennzeichnet; 
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in  diese  hängende  Faltenmasse  hinein  ist  der 
Ärmel  des  Untergewandes  fast  oval  hineinge- 
setzt, auf  dem  die  einzelnen,  mit  fast  unsicht- 
baren Linien  gezeichneten  Fältchen  nach  den 
Knöpfen  zu  zusammenlaufen.  So  unterbricht 
der  Künstler  die  schweren  Grundlinien  durch 
ein  leises  Spiel,  das  dann  unmittelbar  zu  dem 
ungemein  zierlichen  Kopf  hinüberleitet.  Das 
Weiss  der  Arme  und  des  Gesichts,  ebenso  auch 
des  Schwans,  ist  reliefartig  aufgesetzt.  Als  gute 
Vertreter  der  gewöhnlichen  Grablekythen  sei 
auf  die  grossen  Gefässe  rechts  und  links  von 
der  archaischen  Vase  hingewiesen.  Rechts - 
die  Darstellung  einer  Frau  und  eines  Jünglings 
am  Grabe.  In  der  Mitte  eine  Stele,  die  mit  zwei 
Binden  geschmückt  ist;  der  Jüngling  steht  in 
gebeugter  Haltung  da,  die  rechte  Hand  ist  nach 
vorne  gestreckt,  eine  Geste,  die  ein  Gespräch 
andeutet;  links  eine  Frau,  die  die  linke  Hand 
trauernd  auf  den  Kopf  legt.  Sie  scheint  nackt 
zu  sein,  doch  ist  das  Gewand  nur  zerstört;  die 
Umrisslinien  haben  sich  an  einigen  Stellen  er- 
halten. Neben  der  Stele  steht  ein  Vogel,  wohl 
das  Lieblingstier  des  Verstorbenen. 

Die  Vase  links  zeigt  eine  ähnliche  Dar- 
stellung. Auch  hier  stehen  neben  dem  Grab- 
monument ein  Mann  und  eine  Frau;  letztere 
trägt  einen  Korb  mit  Binden,  die  das  Grabmal 
schmücken  sollen,  der  Mann  stützt  sich  auf 
seinen  Stab  und  ist  den  Gesten  nach  im  Ge- 
spräch mit  dem  Toten  gedacht.  So  bleibt  der 
Tote  im  beständigen  Connex  mit  dem  Leben. 
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Eine  echt  griechische  Anschauung  zeigt  sich  hier: 
der  Tod  ist  nicht  eine  Erlösung  von  der  Welt;  der 
Verstorbene  sehnt  sich  nach  ihr  zurück  und 
bleibt  mit  ihr  in  Verbindung.  Diese  Anschauung 
ist  natürlich  die  volkstümliche  und  weit  ent- 
fernt von  den  Theorien  der  gebildeten  Welt; 
aber  es  spricht  aus  ihr  jene  heisse  Liebe  und 
jenes  Verständnis  für  das  Leben,  die  den 
Grundzug  der  griechischen  Kultur  bilden. 

Wir  sind  mit  diesen  Vasen  schon  in  die 
perikleische  Zeit  gekommen,  in  jene  Epoche,  die 
uns  die  griechische  Kultur  auf  dem  Höhepunkt 
zeigt.  Phidias  ist  es  jetzt,  der  mit  seiner  mäch- 
tigen Persönlichkeit  die  Kunst  beherrscht.  Doch 
handelt  es  sich  hier  nicht,  wie  etwa  in  der 
Zeit  der  Perserkriege,  um  eine  künstlerische 
Umwälzung;  in  dem  Stil  der  phidiasischen 
Malerei  sind  nur  die  Keime,  die  Polygnot  ge- 
pflanzt, weiterentwickelt  worden;  damit  soll 
nicht  gesagt  sein,  diese  Epoche  sei  in  sich  un- 
selbstständig  gewesen;  es  ist  durchaus  die 
Persönlichkeit  des  Phidias,  die  wir  hinter  allen 
diesen  Werken  fühlen.  Originell  in  dem  Sinne, 
wie  wir  das  Wort  fassen,  war  die  Epoche 
allerdings  nicht,  denn  die  griechische  Kunst  ent- 
wickelt sich  überhaupt  stetig  und  lässt  keine 
Seitensprünge  zu.  So  basieren  auch  die  grössten 
Künstler  meist  durchaus  auf  der  vergangenen 
Epoche,  ohne  durch  plötzliche  Umwälzungen 
die  Welt  in  Erstaunen  zu  versetzen. 

Wir  betrachteten  eine  ganze  Reihe  polygno- 
tischer  Vasen  und  beobachteten  hier  vor  Allem 
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das  allmähliche  Sichverlaufen  der  hochgehenden 
Wogen,  die  der  grosse  Sturm  der  Perser- 
kriege erregt  hatte,  ferner  den  Kampf  gegen 
die  Reste  des  Archaismus,  die  sich  in  die  neue 
Zeit  hinübergerettet  hatten.  Die  Folgezeit  geht 
weiter  und  in  Phidias  sind  alle  Keime  zur  Reife 
gebracht. 

An  die  Stelle  der  herben,  monumentalen 
Figuren  polygnotischer  Art  treten  die  liebens- 
würdigen, abgeklärten  Gestalten  der  phidiasischen 
Kunst.  Alle  Unregelmässigkeiten  sind  ausge- 
glichen; harmonisch  in  sich  und  in  vollstem 
Einklang  mit  der  Umgebung  bewegen  sich 
diese  Gestalten  frei  und  ruhig;  alles  was  an 
äussere  Effecte  anklingen  könnte,  wird  vermieden, 
sogar  starke  dramatische  Bewegungen,  die  bei 
Polygnot  immer  noch  eine  Rolle  spielten,  ver- 
schwinden in  ihrer  Kraft  und  werden  in  weichere, 
gefälligere  Linien  umgewandelt.  Das  ruhige  Sein 
der  Gestalten  zieht  diese  Epoche  an,  sie  greift 
einfache  Scenen  aus  dem  Leben,  heraus,  die 
aber  in  sich  eine  solche  Harmonie,  eine  solche 
Vornehmheit  der  künstlerischen  Anschauung 
zeigen,  die  selbst  die  Werke  eines  Handwerkers, 
wie  eines  Vasenmalers,  auf  die  Höhe  grösster 
künstlerischer  Vollendung  stellt.  Nicht  zahlreich 
sind  die  hier  im  Schrank  12  und  der  Vitrine 
28  vereinigten  Werke,  aber  darunter  befinden 
sich  Stücke,  die  zu  den  hervorragendsten  dieser 
Epoche  zählen. 

In  der  Ecke  rechts  steht  eine  grosse  Vase 
mit  der  Darstellung  einer  Abschiedsscene.  Ein 
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junger  Krieger  steht  einem  jungen  Mädchen 
gegenüber;  sie  hat  ihm  den  Abschiedstrunk 
gereicht  und  blickt  zu  Boden,  während  er  die 
Schale  erhebt  und  ihr  dabei  tief  in  die  Augen 
sieht.  Hinter  dem  Mädchen  steht  ruhig  auf 
seinen  Stab  gestützt  ein  alter  Mann,  eine  herr- 
liche Erscheinung  mit  langem  weissen  Haar 
und  steilem,  edlen  Profil;  rechts  ist  eine  vierte 
Gestalt  hinzugefügt. 

Ob  hier  eine  Scene  aus  dem  Mythos  vor- 
liegt? Es  könnte  sein,  doch  ist  die  Frage  gleich- 
gültig; typisch  ist  die  Darstellung  gehalten  und 
allgemein  ideal  erscheinen  die  Gestalten.  Auch 
der  Künstler  giebt  uns  darüber  keine  Auskunft; 
was  ihm  das  wichtigste  zu  sein  scheint,  zeigt 
er  in  den  Zuschriften:  xaXö?  oder  xataq  ist  den 
Figuren  beigeschrieben:  nur  schön  sollen  die 
Gestalten  sein,  schön  in  dem  Sinne  der  grössten 
Harmonie,  die  alle  Teile  beherrscht;  diese  An- 
schauung durchdringt  die  ganze  Composition 
und  löst  eine  Stimmung  aus,  die  an  sich  so 
abgeklärt  ist,  dass  der  Eindruck  des  unmittel- 
bar pulsierenden  Lebens  fast  verschwindet;  aber 
trotzdem  wirken  die  Gestalten  nicht  wie  leere 
Schemen,  denn  das  Ideal  ist  auf  der  Natur  aufge- 
baut. Die  Bevorzugung  des  Sein  gegenüber 
dem  Handeln  war  auch  ein  charakteristischer 
Zug  polygnotischer  Kunst;  aber  während  hier 
strenge  Zurückhaltung  vorliegt,  ist  bei  Phidias 
die  reinste  und  einfachste  Menschlichkeit  in 
idealer  Form  der  Grundzug  der  ganzen  Stim- 
mung. In  München  befindet  sich  eine  genaue 
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Wiederholung  dieses  Bildes;  vielleicht  hat  beiden 
ein  Vorbild  aus  der  monumentalen  Malerei  vor- 
gelegen. 

Eine  Reihe  ähnlich  bemalter  Vasen  steht 
im  Schrank  12.  Die  schlanke  Amphora  unten 
links  hinten  zeigt  eine  Darstellung  der  Geschwister 
Apollon  und  Artemis.  Apollon  ist  hier  als  Leyer- 
spieler  in  dem  langen  Gewände  der  Kitharöden 
dargestellt;  der  Kopf  ist  leise  gesenkt,  die  linke 
Hand  greift  in  die  Saiten;  ihm  gegenüber  — 
Artemis  mit  Bogen  und  Köcher,  in  der  Rechten 
eine  verkürzt  gezeichnete  Kanne  haltend.  Auch 
hier  beschränkt  sich  der  Künstler  auf  eine  kurze 
Inschrift,  die  wohl  xakos  'AnAXav  zu  lesen  ist. 
Das  Bild  steht  der  Abschiedscene  auf  der  eben 
betrachteten  Vase  sehr  nahe.  Auch  hier  tritt 
die  Handlung,  die  Bedeutung  der  Figuren  in 
den  Hintergrund  gegenüber  dem  einfachen  Sein, 
der  Schönheit  und  Harmonie  der  Gestalten  in 
sich  und  in  der  Gruppierung.  Mit  wenigen 
Linien  charakterisiert  der  Künstler  die  Gestalten; 
die  Mittel,  mit  denen  die  Künstler  späterer  Zeiten 
ihren  Schöpfungen  unmittelbares  Leben  verliehen, 
waren  der  phidiasischen  Epoche  noch  fremd; 
nur  mit  wenigen  Linien  charakterisiert  sie  ihre 
Werke,  durch  wenige  leichte  Striche  bekommen 
die  Gestalten  den  Ausdruck  ruhiger,  abgeklärter 
Liebenswürdigkeit,  die  mit  der  Bewegung  aufs 
schönste  harmoniert. 

Eine  ähnliche  Göttergruppe  finden  wir  auf 
der  Kanne  derselben  Etagere:  Apollon  als  Leyer- 
spieler  hält  eine  Schale  der  Artemis  hin,  die 
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mit  der  Fackel  in  der  Linken  und  der  Kanne 
in  der  Rechten  neben  ihm  steht;  durch  einen 
Altar  getrennt  schliesst  sich  der  Gruppe  die 
Gestalt  der  Leto  an,  die  durch  ein  Scepter 
ausgezeichnet  ist.  Auch  in  diesem  Bilde 
ist  alles  Starre  in  freie  Linien  umgewandelt; 
so  hat  der  Künstler  auch  eine  streng  sym- 
metrische Composition  vermieden;  wohl  lau- 
fen die  Linien  in  der  Gestalt  des  Apollon 
zusammen,  doch  ist  das  Schema  durch  die 
Lostrennung  der  einen  Gestalt  verlebendigt 
worden. 

Auch   die  kleinen  Amphoren  der  oberen 
Etagere  bieten  kleine,  aber  ungemein  reizvolle 
Darstellungen.   Auf  der  einen  sehen  wir  einen 
alten  Mann  im  Gespräch  mit  einem  Jüngling 
im  Reisekostüm;  auch  hier  muss  die  leichte  und 
freie  Art  der  Darstellung  hervorgehoben  werden; 
nichts  von  jener  Strenge  und  Starrheit  der  älteren 
Zeit  ist  in  diesen  Figuren;  bequem  lehnt  sich 
der  alte  Mann  in  seinen  Stuhl  zurück,  die  rechte 
Hand    ist    in   einfacher,   aber  ausdrucksvoller 
Haltung  erhoben;  ebenso  bequem  und  natürlich 
wirkt  die  Gestalt  des  Jünglings.  Dieselbe  Leich- 
tigkeit und  Freiheit  der  Anschauung  zeigt  sich 
auch  in  der  Pinselführung  im  Einzelnen;  das 
Haar  wallt  frei  herab,  das  Gewand  legt  sich  in 
natürliche  Falten.  Wir  haben  hier  ein  Genrebild 
vor  uns,  das  in  seiner  Typik  durchaus  ideal  ist; 
hier  ist  Idealismus  und  feinstes  Verständnis  für 
die  Natur  zu  einem  harmonischen  Ganzen  ver- 
schmolzen. 
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Auf  einer  anderen  Vase  --  ein  Bild  aus 
dem  Mythos.  Entführungsscenen  gehören  zu 
den  Lieblingssujets  der  Vasenmaler;  hierzu 
bot  der  Mythus  auch  Stoff  genug;  besonders 
die  Göttin  der  Morgenröte  wird  von  der  Sage 
mit  einem  sehr  weiten  und  empfänglichen  Herz 
ausgestattet,  und  wird  diese  Eigenschaft  auf  Vasen 
reich  illustriert;  auf  unserer  kleinen  Amphora  ver- 
folgt sie  den  schönen  Jüngling  Kephalos,  den  sie 
auf  dem  Hymettos  jagend  antraf;  Kephalos  flieht 
vor  ihr,  doch  giebt  er  der  einen  Sage  nach  dem 
Drängen  der  Göttin  nach,  während  er  nach 
einer  anderen  seiner  Gattin  Prokris  treu  bleibt. 

Mit  welch  feinem  Geschmack  die  phidiasische 
Epoche  kleine  Gefässe  auszustatten  wusste,  mag 
die  kleine  Kanne  in  der  Vitrine  28  zeigen.  Die 
ganze  Vase  ist  schwarz  gefirnisst,  nur  auf  der 
Schulter  ist  ein  Stabornament  angebracht  und 
in  der  Mitte  auf  einer  Ornamentleiste  stehend 
die  Gestalt  des  Apollon  als  Knaben  mit  dem 
Lorbeerstab  und  einer  Schale  in  den  Händen. 
Diese  äusserste  Beschränkung  zeigt,  wie  fein 
die  Künstler  die  decorative  Bedeutung  der 
menschlichen  Gestalt  zu  fassen  wussten. 

Andere  Vasen  dieser  Epoche  stehen  in  der 
letzten  Nische  der  gegenüberliegenden  Wand. 
Vor  dem  Pilaster  links  ist  die  schöne  Vase  mit 
einer  Opferdarstellung  hervorzuheben.  Rechts 
steht  auf  einem  Untersatz  der  Altar;  davor  ein 
Knabe,  der  einen  Spiess  über  das  Feuer  hält; 
es  ist  der  Splanchnoptes,  der  das  Opferfleisch 
röstet;   hinter  dem  Altar  -ein  Jüngling,  der  in 
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einem  Korbe  verschiedene  Opfergeräte  trägt. 
Ein  bärtiger  Mann,  der  Priester,  hält  einen  un- 
deutlichen Gegenstand  über  die  Flammen;  links 
schliessen  sich  die  Zuschauer  an.  Ich  hatte  schon 
Gelegenheit  die  Unterbrechung  der  streng  sym- 
metrischen Composition  in  der  phidiasischen 
Epoche  zu  erwähnen;  auch  die  Opferscene  ist 
darin  bemerkenswert  und  bekommt  dadurch  einen 
ungleich  freieren  und  natürlicheren  Schwung. 
Der  ideale  Mittelpunkt,  der  Altar  mit  den 
Opfernden,  ist  ganz  nach  rechts  verlegt, 
auf  ihn  spitzt  sich  die  ganze  Compositon  zu. 
Das  Bild  ist  links  durch  eine  ruhig  stehende 
Figur  abgeschlossen,  breit  lehnt  sich  daran  die 
stark  geschwungene  Linie  des  sitzenden  Mannes, 
die  durch  den  aufgestützten  bärtigen  Mann 
unmittelbar  zur  Opfergruppe  übergeleitet  wird; 
diese  ist  in  sich  wiederum  durch  die  Gruppie- 
rung der  Figuren  vollkommen  abgeschlossen. 

Eine  Scene,  die  einen  Vergleich  mit  der 
Epoche  der  Perserkriege  anregt,  ist  auf  der 
Vase  des  rechten  Regals  (unten  in  der  Mitte) 
dargestellt:  Komasten,  die  weinselig  über  die 
Strasse  taumeln;  ein  Flötenspieler  und  ein 
Kitharöde  geben  die  Musik  dazu.  Auf  den 
Vasen  der  Zeit  der  Perserkriege  sind  solche 
Scenen  häufig,  doch  die  naive  Freude  an  der 
neuerrungenen  unmittelbaren  Stellung  zur  Natur 
verführt  den  Künstler  zum  krassesten  Natu- 
ralismus, der  sich  in  den  gewagtesten,  alle 
archaische  Bande  sprengenden  Motiven  äussert; 
die   phidiasische  Zeit  in  ihrem  Streben  nach 
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Ruhe  und  Harmonie  mässigt  die  Wildheit  der 
Bewegungen  und  verbreitet  auch  über  solche 
Motive  einen  ruhigen  Schimmer;  freilich  verlieren 
die  Scenen  dadurch  auch  etwas  von  ihrer  un- 
mittelbaren Frische. 

Einer  anderen  Richtung,  die  dieser  rein 
phidiasischen  parallel  läuft,  aber  erst  in  der 
folgenden  Epoche  des  Peloponnesischen  Krieges 
ganz  zum  Durchbruch  kommt,  gehört  die  Zeich- 
nung auf  der  über  der  eben  betrachteten 
stehenden  Vase  an.  Raufende  Silene  sind  dar- 
gestellt; einer  kämpft  gegen  zwei;  den  einen 
hat  er  schon  zu  Boden  geschlagen  und  stürmt 
nun  auf  den  nächsten  los,  der  mit  wild  flattern- 
dem Haar  und  kampflustig  erhobenem  Schwanz 
dem  Angreifer  entgegeneilt.  Hier  hat  der 
Künstler  auf  naturalistische  Charakteristik  durch- 
aus nicht  verzichtet.  Man  beachte,  wie  er  die 
verbissene  Ruhe  des  einen  und  die  leiden- 
schaftliche Wut  des  anderen  charakterisiert  hat; 
an  allen  Einzelheiten  bemerkt  man  das  inten- 
sive Naturstudium  des  Malers;  nicht  nur  den 
Menschen  hat  er  in  den  verschiedensten  Be- 
wegungen studiert,  auch  das  Tier  hat  er  be- 
obachten gelernt;  das  zeigt  sich  in  einem  charak- 
teristischen Zug:  in  der  Wiedergabe  der  Pferde- 
schwänze; dass  mit  diesem  Gliede  viele  Tiere 
ihre  Gefühle  äussern,  ist  bekannt,  und  hat  der 
Künstler  dieses  Moment  zur  Charakteristik  seiner 
Gestalten  gut  zu  verwenden  gewusst. 

Mit  dem  V.  jahrh.  schliesst  die  Vasen- 
malerei in  Griechenland  selbst  im  Ganzen  ab; 
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im  IV.  Jahrh.  tritt  sie  ganz  in  den  Hintergrund 
und  nur  wenige  Vasen  bezeugen  die  Existenz 
dieses    Kunstzweiges   in   dieser   Epoche.  Zu 
diesen   seltenen  Exemplaren  gehört  auch  die 
Vase  vor  dem  vorletzten  Pilaster.    Es   ist  ein 
bauchiges  Salbgefäss  mit  weit  ausladender  Mün- 
dung; die  Vorderseite  ist  mit  einer  Darstellung 
geschmückt,   die    Aphrodite   bei   der  Toilette 
zeigt,   die  Rückseite  —  mit  einem   ein  wenig 
überladen  wirkenden  Ornament.  Aphrodite  sitzt 
halb  nackt  auf  einem  Stuhl,  ein  Eros  kommt 
von   rechts  heran,  wohl  um  die  Sandalen  zu 
binden,   ein   anderer  klettert   an  einer  Leiter 
herab  mit  einem  Gefäss  in  der  Hand,  links  tritt 
eine  Frau  mit  einer  anderen  Vase  heran;  an 
diese  Mittelgruppe  schliessen  sich  von  beiden 
Seiten  Zuschauerinnen  an,  von  denen  eine  rechts 
einen  Schild  hält.    Der   Schild   ist   ein  altes 
Attribut  der  Aphrodite;  die  alten  Schriftsteller 
berichten  auch  von  Kultstatuen  der  bewaffneten 
Aphrodite.    Dieser  Typus  verschwindet,  doch 
behält    die    Göttin   die   Waffen    als  einfache 
Beigabe,    wobei    sie   sich    bald    im  Schilde 
spiegelt,  bald  ihren  Fuss  auf  die  Waffen  setzt; 
die  Sage  von  den  zarten  Beziehungen  zwischen 
Ares  und  Aphrodite  mag  diesen  Typus  beein- 
flusst  haben. 

Der  Stil  dieser  Vase  unterscheidet  sich  sehr 
von  der  Kunst  des  V.  Jahrh.;  an  die  Stelle  ein- 
facher Grosszügigkeit  tritt  eine  gewisse  ruhige 
Eleganz,  die  uns  an  den  Empirestil  erinnert; 
immer  raffinierter  werden  die  reliefartigen  Auf- 
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Sätze  in  Weiss  oder  Gold.   Diese  Vasengruppe 
bildet  den  Schlusspunkt  der  attischen  Vasen- 
malerei; das  neue  Centrum  für  das  IV.  Jahrh. 
ist  Unteritalien,  die  reichen  Städte  Grossgriechen- 
lands. In  Campanien,  Lucanien,  Apulien  war 
diese  Industrie  sehr  verbreitet  und  scheint  das 
IV.   Jahrh.   hindurch   in  Blüte   gestanden  zu 
haben.  In  Massen  sind  ihre  Producte  hier  gefunden 
worden;  auch  in  unserem  Museum  finden  wir  sie 
reich  vertreten;  allerdings  ist  es  meist  Fabrikware; 
die  Zeichnung  ist  flüchtig  und  schlecht,  be- 
stimmte Sujets  kehren  immer  wieder  und  wirken 
in  ihrer  plumpen,  reizlosen  Ausführung  nur  un- 
angenehm. Im  allgemeinen  hält  sich  diese  Kunst 
durchaus  an  die  alten  griechischen  Vorbilder, 
doch  sucht  sie  durch  grobe  Effecte  statt  durch 
feines  Empfinden  zu  wirken;  sie  überlässt  häufig 
alles  der  Dramatik  des  Sujets,  das  sie  wirkungs- 
voll  auszubeuten  weiss,  doch  ohne  ihm  rein 
künstlerische  Reize  zu  verleihen.  Nur  die  Formen 
der  Vasen  sind  bisweilen  interessant  und  schön, 
so  besonders  die  kleinen  Becher  in  Form  des 
alten  griechischen  Kantharos,  die  im  Sehr.  20 
stehen.  Die  alte  und  hohe  Kultur  der  griechi- 
schen Kunst  zeigt  sich  hier  deutlich,  wenn  sie 
in  der  decadenten  Zeichnung  auch  leider  keine 
Spuren  hinterlassen  hat.   Das  Hauptgewicht  ist 
hier  auf  stark  geschwungene  Linien  gelegt,  die 
sich  an  die  gerade  Verticale  anschliessen.  Auf 
einem  hohen  Untersatz,  der  in  der  Mitte  durch 
einen  Einschnitt  geteilt  wird,  erhebt  sich  das 
eigentliche   Gefäss,  im  Umriss   stark  concav; 
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unten  setzen  die  Henkel  an,  um  in  weitem 
Bogen  die  Wandung  zu  umschliessen  und  an 
der  Lippe  zu  münden.  Die  Form  an  sich  hat 
der  Künstler  übernommen,  aber  jenes  alte  strenge 
Vorbild  ist  nach  den  Prinzipien  der  neuen  intim- 
eleganten Kunst  umgestaltet.  Ganz  anders,  aber 
gleichfalls  reizvoll  sind  die  kleinen  einhenkligen 
Becher  in  demselben  Schrank.  Hier  liegt  die 
Wirkung  in  dem  pikanten  Contrast  zwischen 
dem  weit  ausladenden  Bauch  der  Vase  und  der 
zierlich  und  dünn  herausgearbeiteten  Mündung 
mit  dem  ebenso  graziösen  Henkel.  Ein  Frauen- 
kopf in  sehr  grober  Ausführung  und  derbe 
Ranken  bilden  den  Schmuck.  Ähnlichen  Effecten 
verdanken  auch  die  Kannen  mit  dem  breiten 
flachen  Bauch  und  dem  übertrieben  schlanken 
Halse  ihre  Wirkung  (Sehr.  19).  Die  obere  Fläche 
ist  gewöhnlich  mit  rotfigurig  ausgeführten  Eroten 
oder  grösseren  Scenen  und  Ornamenten  verziert 
und  wird  durch  einen  abgesetzten  Rand  abge- 
schlossen; es  folgt  eine  tiefe  Einbuchtung  des 
Konturs,  die  direct  zum  Fuss  überleitet.  Diese 
Teile  sind  gewöhnlich  ganz  schwarz  gefirnisst; 
auf  diesen  dunklen  Grund  ist  bisweilen  ein 
ganz  leicht  hingeworfener  Epheukranz  in  weisser 
oder  gelber  Farbe  gesetzt. 

Andere  Kannen  sind  in  ihrer  Form  diesen 
Arten  entgegengesetzt  (Sehr.  18);  fast  ähnlich 
einer  Lekythos  steigen  die  Linien  von  unten 
steil  nach  oben  zu  an  und  geben  der  Vase 
einen  langgestreckten  Umriss;  Verzierungen  im 
Relief  an  der  Mündung  sind  recht  selten. 
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Interessante  Darstellungen  aus  dem  Theater- 
leben der  Alten  zeigen  mehrere  Kratere,  die  in 
ihrer  Form  wenig  Erfreuliches  bieten  und  den 
tektonischen  Charakter  dieses  schönen  Gefässes 
in  ihrer  Umbildung  gänzlich  verderben;  die 
Scenen  an  sich  sind  in  der  Ausführung  gleich- 
falls mangelhaft27).  Es  werden  uns  hier  Bilder 
aus  der  älteren  attischen  Komödie  vorgeführt, 
die  sich  hauptsächlich  mit  mythischen  und  histo- 
rischen Stoffen  befasste.  So  erscheint  auf  einer 
Vase  Zeus,  auf  einem  schmucklosen  Throne 
sitzend,  in  der  bekannten  komischen  Maske  mit 
weit  aufgerissenem  Munde  und  derb  aufge- 
stülpter Nase:  eine  kleine  untersetzte  Gestalt 
mit  halb  herabgerutschtem  Mantel;  er  schleudert 
mit  der  Rechten  den  Donnerkeil  und  hält  in 
der  Linken  einen  kleinen  Stab,  der  ein  Scepter 
sein  soll,  auf  dem  ein  kleiner  Vogel,  der  Adler, 
sitzt.  Ebenso  karrikiert  steht  vor  ihm  Herakles, 
als  Held  im  Essen  charakterisiert;  er  verschlingt 
eiligst  eine  Frucht,  in  der  anderen  Hand  die 
Schale  haltend;  das  Löwenfell  ist  auf  dem 
Hinterkopf  angedeutet.  Den  Mann  vor  dem 
Altar  dürfen  wir  wohl  Jolaos,  den  ständigen 
Begleiter  des  Herakles,  nennen. 

Herakles  in  dieser  komischen  Rolle  ist 
eine  beliebte  Erscheinung  auf  diesen  Vasen; 
so  kommt  er  auch  auf  einer  anderen  vor;  in 
der  einen  Hand  die  Keule  haltend,  reicht 
er  mit  der  anderen  dem   auf  einem  Gerüst 


7)  An  der  Thür  rechts,  mittleres  Regal. 
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sitzenden  Apollon  einen  Korb  mit  Früchten  ; 
der  Kopf  ist  auch  hier  sehr  derb  karrikiert; 
nicht  viel  idealer  ist  die  Maske  des  Apollon, 
dessen  gedrungene  Gestalt  trotz  des  Lorbeer- 
kranzes und  des  Bogens  sich  dem  Idealbild 
wenig  nähert. 

Der  trockene  Charakter  der  Ausführung 
macht  diese  Vasen  trotz  ihres  teilweise  interes- 
santen Inhalts  reizlos;  wenden  wir  uns  deshalb 
jetzt  den  besten  Produkten  dieser  unteritalischen 
Vasenfabriken  zu,  den  grossen  Volutenkrateren, 
an  denen  unsere  Sammlung  sehr  reich  ist. 


Saal  II  (XVII). 

Die  Unteritalischen  Volutenkratere. 

Die  grossen  Mischgefässe  mit  den  mächtigen 
auf  den  Henkeln  aufgesetzten  Voluten  bilden 
den  Hauptschmuck  dieses  Saales;  sie  dienten 
dem  Gräberkult  und  stehen  in  ihrem  Reichtum 
an  Bildern,  die  freilich  der  ganzen  Vase  einen 
überladenen  und  allzu  prunkhaften  Charakter 
verleihen,  einzig  da;  Freude  an  überreichem 
Luxus,  die  gross  angelegte  Kultur  eines  mäch- 
tigen Staates  spricht  aus  diesen  Werken.  Tarent 
dürfen  wir  als  ihren  Fabrikationsort  ansehen. 
Diese  mächtige  Colonie  des  Dorer  hatte  sich 
allmälig  zu  einer  herrschenden  Stellung  in 
Unteritalien  aufgeschwungen;  von  den  Wirren 
des  Peloponnesischen  Krieges  wenig  berührt, 
hatte  sie  auch  unter  den  folgenden  Kämpfen 
im  IV.  Jahrh.  zwischen  dem  herrschsüchtigen 
Dionysios  von  Syrakus  und  den  unteritalischen 
Städten  wenig  zu  leiden  und  konnte  ihre  reiche 
Kultur  besonders  unter  der  Herrschaft  des  Philo- 
sophen Archytas  voll  entwickeln.  So  kann  uns 
das  Aufblühen  der  Keramik  gerade  hier  nicht 
Wunder  nehmen.  Es  ist  freilich  nicht  mehr  rein 
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griechischer  Geist,  der  diese  Werke  beherrscht. 
Das  geschmackvolle  Masshalten  der  festlän- 
dischen Griechen,  die  feine  Technik  der  attischen 
Kunst  vermissen  wir  in  diesen  Werken.  Packende, 
dramatisch  ungemein  wirksame  Scenen  bedecken 
die  Bildfläche;  Kampfdarstellungen  und  mythische 
Bilder,  Scenen  aus  dem  Gräberkult  bilden  den 
Hauptschmuck  dieser  Gefässe;  die  neuen  Er- 
rungenschaften der  Kunst  hatten  die  Vasen- 
maler sich  anzueignen  gewusst;  die  Licht-  und 
Schattenmalerei,  die  am  Ende  des  V.  Jahrh. 
in  Athen  aufkam,  verursacht  einen  vollkommenen 
Umschwung  in  der  künstlerischen  Welt  dieser 
Epoche.  An  die  Stelle  jener  flächenhaften 
Figuren,  die  wir  bis  in  die  späte  phidiasische 
Zeit  hinein,  ja  sogar  in  der  Epoche  des  Pelo- 
ponnesischen  Krieges  finden,  treten  jetzt  plastisch 
wirkende  Gestalten,  die  durch  ihre  kräftige 
Tiefenentwicklung  einen  ungleich  lebensvolleren 
Charakter  erhalten. 

Die  Form  dieser  Prunkvasen  wird  nur  wenig 
variiert.  Auf  einem  hohen  und  breiten,  stark 
profilierten  Fuss  erhebt  sich  wenig  ausladend 
der  Bauch  der  Vase,  der  oben  in  die  Schulter 
übergeht;  auf  dieser  sind  die  Henkel  angebracht, 
die  häufig  in  Schwanenköpfe  auslaufen;  hier 
steigen  nun  die  den  Eindruck  beherrschenden 
riesenhaften  Prunkhenkel  auf,  die  sich  an  der 
Mündung  zu  einer  Volute  zusammenrollen,  auf 
denen  häufig  Medusenmasken  im  Relief  oder 
selten  einzelne  Gruppen  aus  aufgesetztem  Thon 
erscheinen.  Grössere  Darstellungen  schmücken 
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den  Bauch  und  den  Hals  der  Vase.  So  finden 
wir  auf  einem  grossen  Krater  den  Kampf  der 
Götter  mit  den  Söhnen  der  Erde,  den  Giganten, 
dargestellt28).  Zeus  selbst  braust  auf  seinem 
Streitwagen,  die  Siegesgöttin  zur  Seite,  herab 
und  schleudert  den  Blitz  gegen  einen  Giganten, 
der  getroffen  sich  mit  schmerzverzerrtem  Ge- 
sicht auf  der  Erde  wälzt;  die  Strahlen  sind 
gelb  auf  der  Bildfläche  angedeutet.  Von  links 
stürmt  schwer  bewaffnet  Athena  heran  und 
schwingt  die  Lanze  gegen  einen  anderen  Riesen; 
Artemis  unterstützt  von  rechts  die  Götter, 
während  Herakles  weiter  unten  mit  hoch  erho- 
bener Keule  einem  Giganten,  den  er  an  den 
Haaren  hält,  den  Rest  giebt.  Unten  sehen  wir 
die  Giganten  zum  Teil  in  Angriffstellung,  zum 
Teil  verwundet  sich  am  Boden  wälzen. 
Das  ganze  Werk  ist  dramatisch  ungemein  wirk- 
sam, die  Figuren  sind  geschickt  auf  der  grossen 
Bildfläche  verteilt  und  gut  charakterisiert.  Die 
Aufmerksamkeit  des  Beschauers  soll  sich  auf 
die  Mittelgruppe  concentrieren:  den  blitzschleu- 
dernden Zeus  und  den  gewaltigen,  von  ihm  ge- 
troffenen Giganten.  Deshalb  rahmt  der  Künstler 
die  Gestalt  des  Gottes  durch  die  beiden  fast 
vollkommen  symmetrisch  wirkenden  Gestalten 
der  Athena  und  der  Artemis  ein  und  lässt  die 
an  sich  schon  ausgezeichnete  Erscheinung  da- 
durch auch  linear  stärker  hervortreten.  Dieselbe 
beherrschende  Stellung   nimmt  der  sterbende 

28)  Neben  der  Thür,  die  in  den  dritten  Saal  führt  rechts  in 
der  Mitte. 
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Gigant  unten  ein,  während  die  Gestalten  nach 
beiden  Seiten  allmälig  aufsteigend  die  Be- 
deutung der  Mittelfigur  accentuieren.  So  ist  die 
ganze  Composition  trotz  ihres  Reichtums  an 
Motiven  und  Bewegung  doch  um  eine  das 
ganze  Bild  fast  in  der  Richtung  der  Diagonale 
durchschneidende  Linie  arrangiert.  Ich  kann 
nicht  umhin  hier  an  durchaus  verwandte  Com- 
positionen  der  beginnenden  Barockepoche  zu 
erinnern,  etwa  die  bekannte  „Kreuzabnahme'1 
des  Daniele  da  Volterra  und  ähnl. 

In  die  Unterwelt  führt  uns  das  Bild  einer 
anderen  Vase  29).  In  einem  weissgemalten,  tempel- 
artigen Gebäude  sitzt  Pluton,  auf  sein  Scepter 
gestützt;  vor  ihm  steht  Persephone,  die  geraubte 
Tochter  der  Demeter,  als  dritter — Hermes,  der 
als  Psychopompos,  als  Führer  der  Seelen,  eben- 
falls zu  den  Gottheiten  der  Unterwelt  gehört. 
Zu  beiden  Seiten  dieses  Tempels  sind  oben 
rechts  und  links  Pan  und  Artemis,  Aphrodite 
und  Eros  gruppiert,  während  unten  die  Da- 
naiden  mit  ihren  Hydrien  unermüdlich  dahin- 
eilen, um  ihre  erfolglose  Arbeit  zu  verrichten. 

Im  Vergleich  mit  der  eben  betrachteten  Dar- 
stellung erscheint  dieses  Bild  matt  und  schwung- 
los; die  Ausführung  ist  weniger  sorgfältig  und 
entbehrt  stellenweise  durchaus  des  Lebens. 
Desto  mehr  sucht  der  Künstler  durch  reichen 
Farbenauftrag  zu  wirken;  weisse  und  gelbe  Er- 
höhungen begegnen  uns  häufig  bei  der  Angabe 


->uj  In  der  zweiten  Intercolumnie  der  dem  Eingang  zum  ersten 
Saal  gegenüberliegenden  Wand. 
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des  Geschmeides  der  Frauengestalten;  auch  die 
plastische  Wirkung  sucht  der  Künstler  durch 
Verkürzungen  und  perspectivische  Zeichnung 
zu  erhöhen;  bezeichnend  ist  hierin  das  Mäander- 
band und  das  zangenförmige  Ornament  an  der 
Mündung  der  Vase.  Sie  ist  jünger  als  die  Vase 
mit  dem  Gigantenkampf. 

Der  älteren  Epoche  gehört  auch  eine  andere 
grosse  Vase  an,  deren  Bilder  der  griechischen 
Heldensage  entnommen  sind30). 

Auf  der  Vorderseite  sehen  wir  Priamos,  der, 
den  Kopf  trauernd  in  die  Hand  stützend,  den 
Achilleus  um  die  Herausgabe  des  Leichnams 
Hectors  anfleht;  Achill  sehen  wir  oben  auf 
seinem  Lager  sitzend,  neben  ihm  Athena,  die 
Schutzgöttin  der  Griechen.  Links  unten  wird 
der  Leichnam  des  trojanischen  Helden  von 
zwei  Griechen  herbeigetragen;  links  oben  ist 
der  Wagen  angedeutet,  mit  dem  Achilleus 
seinen  Feind  um  die  Mauern  Trojas  geschleift 
hatte.  Andere  griechische  Helden,  die  nicht 
weiter  in  die  Handlung  eingreifen,  wie  Nestor 
und  Amphilochos,  sind  als  Zuschauer  in  ruhiger 
Haltung  in  das  Bild  hineingebracht. 

Im  Gegensatz  zu  dieser  ruhigen  Stimmungs- 
scene  zeigt  die  Rückseite  eine  wilde  Kampf- 
darstellung. In  der  Mitte  ringelt  sich  eine  riesige 
Schlange  an  einem  Baum  empor,  zum  Angriff 
bereit;  an  einem  Ast  hängt  das  goldene  Fliess, 
um  das  die  Argonauten  kämpfen.  Links  stürmt 


['°)  Dritte  Intercolumnie  ders.  Wand. 
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Jason  auf  das  Ungeheuer  ein,  von  Herakles 
(rechts)  tatkräftig  unterstützt;  die  Zauberin 
Medea  eilt  von  rechts  heran,  ihr  Zauberkästchen 
in  der  Hand  haltend;  ein  geflügelter  Heros, 
Kaiais,  greift  von  links  in  den  Kampf  ein. 

Das  Bild  erinnert  in  der  Composition  un- 
mittelbar an  den  Gigantenkampf  des  von  uns 
als  ersten  behandelten  Volutenkraters,  nur  läuft 
hier  die  Grundlinie  der  Composition,  die  durch 
den  Raum  mit  der  Schlange  markiert  wird, 
vertikal.  Bemerkenswert  sind  die  Lichter,  die 
am  Baum  und  auf  der  Schlange  aufgesetzt  sind, 
wodurch  eine  unmittelbare  plastische  Wirkung 
der  Erscheinung  erreicht  wird. 

Diese  beiden  Vasen  mögen  noch  dem  Ende 
des  V.  Jahrh.  angehören  und  verdeutlichen  die 
Kunstrichtung  dieser  Zeit,  die  wir  als  erste 
griechische.  Barockepoche  bezeichnen  können. 

Auf  den  späteren  Volutenkrateren  spielen 
Scenen  aus  dem  Totenkult  eine  grosse  Rolle. 
Auf  einer  dieser  Vasen  fanden  wir  die  Unter- 
weltsgötter dargestellt,  ähnlich  erscheinen  auf 
anderen  Gefässen  die  Verstorbenen.  So  sitzt 
der  Tote  auf  einer  anderen  Vase31)  als  Heros 
gedacht  in  einem  tempelartigen  Gebäude;  neben 
ihm  stehen  ein  Knabe  und  ein  Jüngling.  Andere 
legen  auf  den  Stufen  dieses  Heroons  ihre  Gaben 
nieder:  einen  Kranz  und  eine  Hydria.  Auf  dem 
Halse  der  Vase  ist  ein  Frauenkopf  dargestellt, 
um    den    sich     Ranken    schlingen;  Schlag- 


31)  Rechts  in  der  Ecke  an  der  rechten  Fensterwand. 
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lichter  lassen  das  Ornament  ungemein  plastisch 
wirken. 

Auf  einer  anderen  Vase32)  ist  eine  Frauen- 
gestalt ähnlich  in  einem  Heroon  sitzend  dar- 
gestellt; das  Gebäude  ist  mit  Binden  geschmückt. 
Während  diese  Scene  den  Verstorbenen  als  Gott 
zeigt,  ist  auf  der  Rückseite  eine  Scene  am 
Grabe  dargestellt:  trauernde  Frauengestalten  an 
der  Grabstele,  die  mit  Binden  umwunden  ist. 
In  den  Kreis  der  Unterweltsgötter  führt  uns 
auch  eine  andere  Vase 33).  Sie  zeigt  Triptolemos, 
der  von  Demeter  ausgesandt  wird,  um  den  Men- 
schen die  Ähren  zu  bringen.  Der  junge  Gott  steht 
auf  seinem  mit  Schlangen  bespannten  Wagen, 
während  Demeter  ihm  den  Abschiedstrunk 
reicht.  Andere  Göttinen  wohnen  der  Scene  bei: 
links  die  Hören,  rechts  Peitho  und  Aphrodite, 
auf  die  Eros  einspricht.  Ein  Satyr  ist  links  oben 
dargestellt,  um  die  Landschaft  anzudeuten. 

Wir  können  diesen  Saal  nicht  verlassen  ohne 
die  in  der  Mitte  des  Raumes  stehende  berühmte 
Vase  aus  Cumae  betrachtet  zu  haben,  die  jedoch 
nicht  in  den  unteritalischen  Kunstkreis  gehört, 
vielmehr  die  späten  Epochen  der  attischen 
Keramik  repräsentiert.  Es  ist  eine  Hydria  von 
schlanken  Formen,  deren  Schulter  mit  einer 
Reliefdarstellung  geschmückt  ist,  während  um 
den  Körper  des  Gefässes  nur  ein  rein  orna- 
mentaler Tierstreif  läuft.  Die  Darstellung  führt 
uns  in  denselben  Mythenkreis,  wie  die  eben  be- 

32)  Vor  der  zweiten  Säule  rechts. 

33)  Links  neben  der  Thür,  die  in  den  dritten  Saal  führt. 
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trachtete  unteritalische  Vase:  die  Aussendung 
des  Triptolemos.  Den  Mittelpunkt  der  Com- 
position  bilden  Demeter  und  ihre  Tochter  Kore; 
an  diese  schliesst  sich  links  Dionysos  an,  der 
sich  zu  dem  auf  dem  Schlangenwagen  sitzenden 
Triptolemos  wendet.  Weiter  die  Göttin  Hekate 
mit  einer  brennenden  Fackel  in  der  Hand 
und  eine  sitzende  Göttin,  die  wir  wohl  Rhea 
nennen  dürfen.  Rechts  neben  Kore  finden  wir 
den  Eubuleus  mit  seinem  Attribut,  dem  Schwein- 
chen, in  der  Hand.  Er  gehört  zu  jenen  dunklen 
unterirdischen  Mächten,  die  das  geheime  Walten 
des  Schicksals  symbolisieren.  Weiter  sehen  wir  die 
sitzende  Athena  mit  Helm  und  Lanze,  Artemis 
mit  einer  Fackel  und  endlich  Aphrodite. 

Die  Ausführung  ist  ungemein  sorgfältig  und 
zeigt  jenes  feine  Gefühl  für  Eleganz  und 
Freiheit  der  Formgebung,  die  im  IV.  Jahrh.  in 
Attika  vorherrschte. 


III.  Saal  (XVI). 

Unteritalische  Vasen. 

Dieser  Saal  enthält  eine  Reihe  unteritalischer 
Vasen  von  dem  eben  betrachteten  Typus  und 
amphorenähnliche  Grabgefässe  desselben  Stiles, 
doch  ohne  besonderes  Interesse.   Zu  erwähnen 
sind  hier  nur  die  z.  T.  von  einem  ungemein 
entwickelten    Geschmack    zeugenden  kleinen 
schwarzen  Vasen  ohne  bildlichen  Schmuck34). 
Die  grösseren  Vasen  derselben  Technik  —  mit 
weissen  Ornamenten  auf  schwarzem  Grunde — sind 
weniger  gelungen;  hier  kommen  auch  bisweilen 
Frauenköpfe  oder  grössere  Scenen  vor.  Die  Wir- 
kung der  weissen  Farbe  und  des  Goldes  geht  bei 
diesen  Werken  zu  Grunde;  sie  erreicht  aber  ihre 
grösste  Schönheit  auf  kleinen  Kannen  und  Näpfen, 
wo  diese  Effecte  mit  grossem  Raffinement  und 
ausgebildetem  Verständnis  für  kleine  Reize  be- 
nutzt werden.    Die  Formen  dieser  Vasen  sind 
im  Wesentlichen  denen  der  im  IV.  Saal  ange- 
führten kleinen  apulischen  gleich,  entstammen 
sie   doch   wohl  auch  demselben  Kunstkreise, 
doch  während  hier  plumpe  Figuren  und  nachlässig 

3*)  Sehr.  29,  30,  16. 
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ausgeführte  Ornamente  die  Wirkung  stark  beein- 
trächtigen, zeichnen  sich  die  schwarzen  Gefässe 
durch  ihre  raffinierte  Einfachheit  aus.  Bald  läuft 
ein  leichtes  Ornament  —  Epheublätter  —  den 
Rand  der  Vase  entlang,  leicht  skizziert,  kaum 
sichtbar,  aber  wie  ein  leichter  Hauch  graziös 
wirkend,  bald  legt  sich  ein  goldenes  halsband- 
förmiges Ornament  um  den  Hals  einer  schlanken 
Kanne;  auf  dem  tief  -  schwarzen  Grunde  wirken 
die  zierlichen  Ornamente  besonders  raffiniert. 

Es  sind  meisterhafte  Producte  einer  hohen 
Kultur,  die  leider  bisher  wenig  beachtet  wurden 
und  doch  zu  dem  Besten  gehören,  was  uns  die 
griechische  Kunst  hinterlassen  hat.  Es  sind  frei- 
lich auch  die  letzten  Blüten  auf  dem  absterbenden 
Baume  der  Vasenmalerei.  An  ihre  Stelle  tritt 
eine  andere  Gattung  keramischer  Kunst,  die 
schon  früh,  im  V.  Jahrh.  in  Attika  beginnt.  Sie 
erreicht  in  der  römischen  Kunst  ihre  höchste 
Blüte:  die  Reliefvase. 

Einige  von  ihnen  ahmen  die  Wirkung  des 
Metalls  nach  und  sind  mit  einer  metallisch 
glänzenden  Glasur  überzogen;  die  Gestalten 
sind  meist  sehr  flüchtig  ausgeführt,  häufig  mit 
einem  Stempel  in  den  feuchten  Thon  einge- 
drückt. So  erscheinen  in  kaum  kenntlichen 
Umrissen  auf  einem  grün  glänzenden  Gefässe 
Poseidon  und  der  leyerspielende  Apollon  zwischen 
Rebzweigen.  Mit  demselben  Stempel  ist  die 
Rückseite  behandelt35). 


35)  Sehr.  31  mittleres  Regal. 
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Sorgfältiger  sind  die  rotthonigen  Vasen  rö- 
mischen Fabrikats'3'1);  doch  auch  hier  sind  die 
Bilder  mit  einem  Stempel  eingepresst.  Auf 
einem  kugelförmigen  Gefäss37)  mit  drei  Henkeln 
erscheint  in  einem  Medaillon  Poseidon  zwei- 
mal mit  dem  Dreizack  und  dem  Fisch,  auf  der 
dritten  Seite  Hermes.  Auf  einer  hübschen 
Schale 38)  sehen  wir  wettfahrende  Eroten,  andere 
Gefässe  sind  wieder  nur  mit  Ornamenten  ge- 
schmückt. Die  Stempelarbeit  ist  charakteristisch 
für  diese  späten  Producte.  Es  ist  Fabrikware; 
den  Handwerkern  fehlt  jener  künstlerische 
Geist,  der  selbst  den  geringsten  Producten 
griechischer  Kunst  innewohnt. 


30)  In  demselben  Schrank. 

37)  Unten  links. 

iH)  Mittleres  Regal  links. 

6* 


Die  Vasen  im  Nikopolsaal 


Die  südrussischen  Funde  ergänzen  unsere 
Vasensammlung  aufs  Beste.  Die  grossen  griechi- 
schen Colonien  Südrusslands  bezogen  ihre 
künstlerisch  ausgestatteten  Vasen  zumeist  aus 
Griechenland  und  waren  häufig  im  Besitz  von 
Meisterwerken  allerersten  Ranges,  die  zum 
grossen  Teil  der  Epoche  des  Phidas  und  seiner 
Schüler  angehören.  Doch  bevor  wir  zu  diesen 
übergehen,  wollen  wir  kurz  die  Vasen  der 
älteren  Epochen  betrachten. 

Ich  erwähnte  schon  eine  grosse  jonische 
Vase,  das  einzige  gut  erhaltene  Gefäss  dieses 
Stils  in  unserem  Museum 39).  Es  ist  eine  Kanne 
mit  weit  ausladendem  Körper  und  nur  ange- 
deutetem Fuss;  zwei  Tierfriese  umgeben  das 
Gefäss;  bemerkenswert  ist  die  strenge  Stilisie- 
rung des  weiblichen  Panthers  im  oberen  Friese; 
der  Umriss  des  schlanken  Körpers  ist  mit 
grosser  Sicherheit  geführt  und  giebt  der  ganzen 
Gestalt  einen  gewissen  Schwung;  lebensvoll  ist 
auch  der  ihm  gegenüberstehende  Stier  ge- 
zeichnet; die  freien  Flächen  sind  mit  verschie- 
denen Ornamenten  gefüllt. 

Schrank  54,  zweites  Regal  von  unten,  links. 
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Auch  korinthische  Vasen  sind  nach  den 
Küsten  des  schwarzen  Meeres  exportiert  worden; 
wir  finden  hier  unter  Anderem  einen  Aryballos 
mit  zwei  Friesen,  auf  denen  marschierende  Krieger 
dargestellt  sind40).  Der  schwarzfigurige  Stil  ist 
sehr  schwach  vertreten41),  erwähnenswert  ist 
nur  der  Rest  einer  sog.  Kleinmeisterschale  mit 
einem  fein  ausgeführten  Tierfries  etwa  aus  der 
Mitte  des  VI.  Jahrh. 42). 

Aus  der  Zeit  der  Perserkriege  haben  sich 
dagegen  einige  ausgezeichnete  Exemplare  in 
Südrussland  gefunden;  bemerkenswert  ist  beson- 
ders ein  kleines  Fragment  einer  Schale;  nur  der 
Kopf  eines  Knaben,  der  ein  Trinkhorn  in  der 
Hand  hält,  ist  erhalten43),  doch  ist  die  Aus- 
führung überaus  fein  und  zierlich.  Besser  er- 
halten, aber  in  der  Arbeit  weniger  raffiniert  ist 
der  grosse  Krater  mit  der  Darstellung  eines 
singenden  Jünglings44);  er  hält  in  der  linken 
Hand  die  Leyer,  in  der  rechten  das  Schlag- 
instrument (Plektron). 

Das  Gros  der  in  diesem  Saal  vereinigten 
Vasen  gehört  der  Zeit  des  Phidias  an.  Aus  der 
Epoche  um  450  stammen  relativ  wenige.  Vor- 
züglich gearbeitet  ist  ein  Krater  mit  der  Dar- 
stellung einer  Strassenscene 45).  Zwei  bärtige 
Männer,  von    denen   der  eine   einen  weiten 

40)  Ebenda.  Drittes  Regal  Mitte. 

41)  Im  Schrank  54  verteilt. 

42)  Viertes  Reg.  links. 

43)  Sehr.  55.  Drittes  Regal,  an  ein  grösseres  Gefäss  angelehnt. 

44)  Sehr.  54,  zweites  Regal  rechts. 

45)  Sehr.  55.  Viertes  Regal  rechts. 
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Trinknapf  in  der  Hand  hält,  sind  in  lebhaftem 
Tanz  begriffen,  während  ein  junger  Mann  mit 
einem  Kranz  im  Haar  die  Leyer  spielt.  Wir 
haben  schon  ähnliche  Scenen  auf  phidiasischen 
Vasen  beobachtet  und  müssen  auch  hier  die 
relative  Ruhe  der  Erscheinung  im  Vergleich  mit 
den  Werken  der  älteren  Kunst  hervorheben. 
Ein  wenig  flüchtiger  ist  die  Kanne  mit  der  Dar- 
stellung eines  Silens,  der  eine  Herme  auf  den 
Armen  trägt40).  Derselben  Zeit  gehören  auch 
die  Fragmente  auf  dem  zweiten  Regal  (rechts) 
an;  auch  hier  sind  Männer  und  Jünglinge  in 
wildem  Tanz  dargestellt;  die  Ausführung  ist 
sehr  scharf  und  fein. 

Als  Blütezeit  des  phidiasischen  Stils  können 
wir  die  zwei  Decennien  von  450  —  430  be- 
trachten. Damals,  als  die  Wunderwerke  des 
Parthenon  sich  der  griechischen  Welt  offen- 
barten, trat  allmählich  die  ältere  Generation, 
die  noch  die  Traditionen  der  alten,  strengen 
Formensprache  aufrecht  erhielt,  zurück  und  der 
freie  Stil  phidiasischer  Kunst  durchdrang  alle 
Zweige  der  bildenden  Kunst. 

In  diese  Epoche  gehört  eine  der  schönsten 
Vasen  der  Ermitage,  eine  Büchse  mit  einem 
Deckel  und  zwei  vertical  stehenden  Henkeln47). 
Zwischen  zwei  fein  ausgeführten  Ornament- 
streifen zieht  sich  ein  Bildfries  hin,  der  die 
Toilette  der  Aphrodite  darstellt.  Bemerkenswert 

Ebenda  links. 

4T)  Sehr.  55.  Drittes  Regal  am  rechten  Ende  (vom  Fenster 
aus  gut  sichtbar). 
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ist  freilich  nur  die  Vorderseite;  die  Figuren 
unter  den  Henkeln  sind  offenbar  von  einem 
minderwertigen  Handwerker  gemalt;  sie  stechen 
in  ihrer  Plumpheit  und  Roheit  grell  von  dem 
schönen  Bilde  der  Vorderseite  ab.  Aphrodite 
sitzt  auf  einem  Sessel;  ein  Liebesgott  steht  auf 
ihrem  Knie,  ein  anderer  fliegt  von  rechts  heran; 
einige  Frauen  sind  mit  Tüchern  und  Bändern 
beschäftigt.  Aphrodite  hält  ihr  heiliges  Tier,  die 
Taube,  in  der  Hand. 

Die  Ausführung  zeichnet  sich  durch  seltene 
Schärfe  und  Leichtigkeit  der  Pinselführung  aus; 
in  der  leichten  Behandlung  des  feinen  Linien- 
gewandes auf  der  Brust  der  Göttin  zeigt  sich 
die  zarte  und  lebendige,  aber  doch  nicht  un- 
ruhige Zeichnung  der  phidiasischen  Epoche  im 
besten  Lichte.  Hals-  und  Armbänder  waren 
mit  Vergoldung  versehen,  die  zum  Teil  er- 
halten ist. 

In  der  ersten  Zeit  der  Epoche  des  pelopon- 
nesischen  Krieges  ist  die  Tradition  der  phidia- 
sischen Kunst  noch  stark  genug,  um  die  Vasen- 
malerei vor  ausschweifender  Flüchtigkeit  zu  be- 
wahren; in  diesen  Jahren  entstanden  manche 
der  schönsten  erhaltenen  Werke  griechischer 
Keramik.  Die  Ermitage  besitzt  zwei  vorzügliche 
Stücke  dieses  Stils48). 

Die  grössere  Vase  ist  eine  Hydria  von  leicht 
geschwungenen,  eleganten  Formen;  das  Bild 
liegt  ziemlich  hoch  und  bedeckt  auch  die  Schulter 

48)  Sehr.  58.  Viertes  Regal  von  unten  links  (vom  Fenster  aus 
sichtbar). 
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der  Vase.  In  der  Mitte  sitzt  Helena  auf  einem 
Thron,  umgeben  von  Dienerinnen.  Von  links 
naht  ihr  Paris  in  orientalischem  Costüm  und 
scheint  eindringlich  zu  sprechen;  die  rechte 
Hand  ist  in  ausdrucksvoller  Bewegung  erhoben. 

Weiss  und  Gold  hat  der  Künstler  reichlich 
verwandt,  um  eine  eintönige  Farbenwirkung  zu 
vermeiden,  doch  versteht  er  es  die  Grenze  ein- 
zuhalten, so  dass  das  Bild  als  Ganzes  wohl  reich, 
aber  nicht  bunt  oder  gar  überladen  wirkt. 

Die  Fortsetzung  dieser  Scene  finden  wir  auf 
der  daneben  stehenden  Lekythos.  Die  Über- 
redungskünste des  Paris  haben  ihren  Zweck 
nicht  verfehlt.  Der  trojanische  Held  besteigt 
den  Kriegswagen,  um  Helena  zu  entführen,  die 
schon  auf  dem  Wagen  steht.  Eroten  begleiten 
den  Zug. 

Die  Ausführung  dieser  Vase  übertrifft  an 
Schönheit  wohl  die  vorige;  besonders  hervorzu- 
heben sind  die  leicht  reliefartig  aufgesetzten 
Flügel  der  Liebesgötter  und  die  raffinierte 
Zeichnung  am  Gewände  des  Paris. 

Die  harmonische  Ruhe  der  phidiasischen 
Kunst  hat  hier  einer  leichten  Koketterie  Platz 
machen  müssen;  eine  andere  Richtung,  die 
gleichzeitig  auftritt  und  die  Technik  der  Vasen- 
malerei rasch  ihrem  Ende  entgegenführt,  sucht 
das  dramatische  Element  in  den  Vordergrund 
zu  schieben ;  doch  ist  diese  ausgehende  Epoche 
nicht  im  Stande,  starke  Effecte  mit  feiner  Aus- 
führung zu  verbinden.  Die  Zeichnung  verroht 
rasch.  Diesen  letzten  Zeiten  der  attischen  Vasen- 
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maierei  gehören  zum  grössten  Teil  die  Vasen 
in  den  Schränken  58 — 71  an,  an  denen  man 
den  Niedergang  stufenweise  verfolgen  kann. 
Es  finden  sich  unter  ihnen  gewiss  interessante 
Stücke,  z.  B.  eine  Amphora  mit  einer  Dar- 
stellung des  Theseus,  der  den  kretischen  Stier 
bekämpft49),  doch  sind  sie  im  Allgemeinen 
einer  eingehenden  Betrachtung  nicht  wert.  Die 
übrigen  Schränke  enthalten  hellenistische  und 
römische  Vasen  oder  Producte  localer  süd- 
russischer Arbeit,  die  nicht  weiter  interessant  sind. 


4fJ)  Sehr.  61.  Drittes  Regal  rechts. 


Die  Vasen  im  Kertschsaal 


Auch  unter  den  Funden  aus  Kertsch  sind 
hauptsächlich  die  Vasen  der  späteren  Epochen 
bemerkenswert.  Unter  den  älteren  Gefässen  sind 
nur  die  Fragmente  im  Schrank  21  zu  erwähnen, 
die  von  einer  grossen  Vase  aus  der  Zeit  um 
480  stammen,  doch  haben  wir  bedeutend 
bessere  Exemplare  dieses  Stils  im  IV.  Vasensaal 
betrachtet,  so  dass  wir  uns  den  hervorragenden 
Gefässen  späteren  Stiles  zuwenden  können. 

Unter  diesen  ist  vor  allem  eine  Hydria  mit 
der  Darstellung  des  Wettstreits  zwischen  Poseidon 
und  Athena  zu  erwähnen50).  Die  Sage  erzählt, 
die  beiden  Götter  seien  fast  gleichzeitig  auf 
der  Höhe  der  Akropolis  erschienen,  um  von  ihr 
Besitz  zu  ergreifen.  Poseidon  stiess  seinen  Drei- 
zack in  den  Boden  und  schuf  die  heilige  Quelle, 
Athena  jedoch  Hess  den  Ölbaum  emporspriessen. 
Ein  Schiedsgericht  entschied  für  Athena.  Diese 
Scene  war  im  Westgiebel  des  Parthenon  dar- 
gestellt und  ohne  Zweifel  lehnt  sich  die  Com- 
position  unserer  Vase  an  das  berühmte  Vor- 
bild an. 


50)  Postament  IX. 


Taf.  II. 


Tat  III. 
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Die  Figuren  unserer  Vase  sind  halb  im 
Relief  dargestellt;  der  Kopf  des  Poseidon  ist 
gut  erhalten,  der  der  Athena  leider  zerstört; 
die  reiche  Bemalung,  die  das  Gefäss  schmückte, 
hat  sich  an  einigen  Stellen  erhalten. 

Wohl  nur  wenig  älter  ist  eine  andere  Relief- 
vase51); Adonis  sitzt  auf  einem  Sessel,  die 
Göttin  der  Überredung  Peitho  spricht  auf  ihn 
ein,  weiter  rechts  —  Aphrodite. 

Durch  ihre  ausserordentlich  feine  Arbeit 
zeichnet  sich  die  Vase  auf  Post.  XXII  aus. 

Die  Darstellung  führt  uns  in  den  Kreis  des 
Kultus  der  Unterweltsgötter  in  Eleusis.  Auf  der 
einen  Seite  sind  die  grossen  eleusinischen 
Gottheiten  versammelt.  In  der  Mitte  thront 
Demeter,  die  Allmutter  Erde;  neben  ihr  steht 
ein  kleiner  Knabe  mit  einem  Füllhorn,  in  dem 
wir  vielleicht  den  Gott  des  Reichtums,  Plutos, 
sehen  dürfen.  Demeter  blickt  empor  zu  ihrer 
Tochter  Kore,  die  eine  Fackel  in  der  Hand 
haltend  neben  ihr  an  eine  Säule  gelehnt  steht. 
Oben  erscheint  als  Knabe  gebildet  auf  einem 
Flügelwagen  Triptolemos,  die  goldenen  Ähren 
in  der  Hand  haltend,  die  er  der  Menschheit 
bringen  soll.  Neben  ihm  stehen  rechts  Dio- 
nysos, links  Herakles  mit  der  Keule;  er  hält 
in  seiner  Rechten  das  Zweigbündel  der  in 
die  eleusinischen  Mysterien  Eingeweihten.  Die 
Deutung  des  anderen  Bildes  ist  nicht  ganz 
festgestellt.    Wahrscheinlich   ist    hier    in  der 


51)  Sehr.  39  unten  in  der  Mitte. 
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Gestalt,  die  links  aus  einer  Grotte  empor- 
steigt, die  Erdgöttin  zu  sehen,  die  den  Jakchos 
Hermes  übergiebt.  "Athena  eilt  herbei,  um  ihn 
in  Empfang  zu  nehmen.  Rechts  oben  sehen 
wir  Zeus,  neben  ihm  Hera,  eine  imposante 
Gestalt.  Links  fliegt  die  Siegesgöttin  Nike 
heran. 

Die  Zeichnung  ist  von  einer  bewunderungs- 
würdigen Feinheit  und  Präcision,  besonders  am 
Kopf  des  Zeus,  der  in  Dreiviertelansicht  gege- 
ben ist;  man  beachte,  wie  die  Linien  trotz 
ihrer  Zartheit  reliefartig  vorspringen  und  dadurch 
nichts  verschwommen  oder  unklar  lassen. 

Was  die  Composition  anbetrifft,  so  zeigt  sich 
hier  die  Nachwirkung  der  Art  Polygnots  deutlich. 
Bei  der  Besprechung  dieses  Künstlers  bemerkte 
ich,  dass  er  das  Hintereinander  der  Gestalten 
durch  ein  Uebereinandersetzen  der  Figuren 
anzudeuten  pflegte.  Unsere  Pelike  mag  das 
illustrieren ;  von  Perspective  findet  sich  noch 
keine  Spur.  Doch  ist  die  Composition  fein 
überlegt;  das  tritt  besonders  auf  dem  zuletzt 
besprochenen  Bilde  hervor.  Zeus  und  Hera 
rechts  sind  im  Hindergrunde  gedacht,  die  Grotte 
links  im  Vordergrunde;  zwischen  diesen  End- 
punkten bewegen  sich  in  einer  Ebene  Hermes 
und  Athena.  Die  Linie,  in  der  die  Gestalten 
liegen,  ist  also  schräg  in  die  Bildfläche  hinein- 
geführt gedacht.  Das  landschaftliche  Element 
ist  sehr  wenig  berücksichtigt;  die  Grotte  ist 
nur  durch  eine  Gruppe  von  Blöcken  ange- 
deutet. 
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Besonders  raffiniert  ist  das  Bild  der  Büchse  auf 
Post.  XIX  ausgeführt;  es  sind  Toilettenscenen, 
bei  denen  Eroten  hilfreiche  Hand  leisten.  Mit 
der  Grazie  der  Motive,  die  immer  neue  Fein- 
heiten zeigen,  stimmt  die  Ausführung,  die  auch 
nur  das  Zierliche  anstrebt,  auf  das  Schönste 
überein. 

Zum  Schluss  seien  noch  zwei  ausserordent- 
lich berühmte  Werke  angeführt:  die  Ölgefässe 
in  Form  einer  Sphinx  und  der  aus  dem  Meer 
auftauchenden  Aphrodite.  Bei  dem  letzteren 
Gefäss  wird  die  Scenerie  durch  Muscheln  an- 
gedeutet. Beide  Werke  stammen  aus  Phana- 
goria  und  gehören  zu  den  besterhaltenen  und 
feinsten  Producten  spätklassischer  Keramik 52). 


52)  Sehr.  39  zweites  Regal. 
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